﻿ISTORIA ARTELOR DECORATIVE Note de curs An I secția - Mobilier si Amenajări Interioare Facultatea de Arhitectura si Urbanism Timișoara UNIVERSITATEA POLITEHNICA TIMIȘOARA S L dr Arh Beatrice Lucaci 1 INTRODUCERE Antichitate 2 EGIPTUL ANTIC 3 GRECIA ANTICA 4 ROMA ANTICA Evul Mediu 5 BIZANȚ 6 ROMANIC 7 GOTIC 8 RENAȘTERE 9 BAROC 10 ROCOCO 11 NEOCLASIC 12 ECLECTIC Orient 13 CHINA 14 JAPONIA 15 INDIA 16 CULTURA ARABA 17 ARTNOVEAUX 18 ART DECO Perioada moderna 19 MODERNISM 20 POST MODERNISM, 21 CONTEMPORAN Stiluri tradiționale 22 VERNACULAR 23 VERNACULAR ROMANESC ISTORIA ARTELOR DECORATIVE 1 INTRODUCERE „Frumosul constă în alegerea proporțiilor, în dispunerea adecvată a părților, în fapt în mărime, calitate si cantitate si-n raportul lor reciproc ” Platon Inca din cele mai vechi timpuri omul a cautat măsură tuturor lucrurilor, frumusețea dezvăluită in manifestare, misterul ascuns al tuturor fenomenelor Suntem clipa de clipa impresionați de prezenta misterioasa a frumuseții, de magia tainica a relațiilor dintre noi si ceilati, dintre noi si natura mama, dintre noi si acel ceva tăcut si misterios ce nu poate fi descris in cuvinte, dar care devine uneori pentru noi copleșitor de prezent Aceasta măsură interioara a sufletului nostru se dezvăluie la exterior prin proporția divina “Numărul de Aur” este un fundament al ordinii cosmice si prin raportare constanta si conștienta la acest număr noi trezim in noi ordinea universala, starea de armonie desavarsita si reușim sa implinim frumosul in flinta noastra înțelepții tuturor timpurilor au urmărit dintotdeauna atingerea frumosului interior, acea desvarsire ideala dusa pana la sfințenie, care permite omului sa simtă intens si profund Frumosul, pentru ca sa triasca frumos Iubirea intensa de frumusețe este descrisa de Platon in “Banchetul”, ca o adevarata cale tainica spre atingerea Nemuririi De mii de ani oamenii au urmărit sa descopere sursa miraculoasa a frumuseții, înțelepții au susținut mereu ca atat fiecare specie de plante in parte, cat si Universul in intregul lui au ca lege fundamentala Armonia - integrarea echilibrata a tuturor pârtilor in tot Percepția frumosului este strâns legata de nivelul de evoluție lăuntrică Folclorul a retinut acest aspect in rostirea inteleapta “Nu-I frumos ce e frumos, e frumos ce-mi place mie ” Sesizând ceva ce este frumos, flinta umana va vibra la unison cu adevărul, armonia si binele care sunt percepute ca atare in afara sa La nivel fizic frumosul reflecta ideea de ordine, adevar, echilibru, evoluție, spiritualizare si poate fi considerat astfel drept conștientizarea perfecțiunii Daca noi contemplam in jurul nostru frumusețea ajungem sa simțim sau mai bine zis sa dezvăluim frumusețea din interiorul nostru sau asa cum spunea Platon “Când privim frumusețea de aici, aducandu-ne astfel aminte de Frumusețea cea adevarata, simțim cum ne cresc aripi ” Da Vinci era intr-adevar insetat de cunoaștere, iar cunoașterea, după cum el insusi spune, naște iubire: "L’amour nait de la connaissance: plus nous connaissons vivement, plus nous aimons " Leonardo da Vinci nu a trăit, ci a iubit Si numim iubire acea stare pe care o da contemplarea Frumosului absolut, a Frumosului platonician; acel fior al divinului cu care se umple Ființa contemplindu-se pe sine, purtata fiind de ceea ce Liiceanu va numi “cel-care-pune-in-miscare-transpunind” GLOSAR FRUMOS = rânduire, clădire a formei prin armonie Frumosul este o categorie a manifestării care formează impreuna cu binele si adevărul Triada atributelor divine esențiale ale Creatorului In cultura Antichității frumosul era contopit in mod frecvent cu binele, adevărul, armonia si utilul La nivel fizic frumosul reflecta ideea de ordine, adevar, echilibru, evoluție, spiritualizare si poate fi considerat astfel drept conștientizarea perfecțiunii NUMĂR = definit prin cuvântul arythmos sau rythmos in limba greaca, provine din rădăcină rheo, care inseamna a “curge”, el desemnând astfel ritmul si vibrația Regăsim in exprimarea alegorica “totul curge” a lui Heraclit străveche rostire “totul este vibrație” a orientalilor Numărul semnifica, inainte de toate, treptele de rezonanta sau, cu alte cuvinte, de vibrație ale universului, care sunt manifestate in cicluri specifice ale multiplicității PROPORȚIE = provine din latinescul “proportio", ce are aceasi semnificație ca si cuvântul grecesc “analogia”, care era esențial in doctrina metafizica a pitagoricienilor Etimologiile celor doua cuvinte ne ajuta sa intelegem sensul originar al conceptului de proporție Astfel termenul “analogia” provine din “ana” (care inseamna in greaca “sus’, “superior”, “care se reflecta in”) si “logos” (adica raport”, dar si “samanta, “esența”) Cuvântul “legein” se traduce prin “a lega”, “a uni” Analogia desemnează astfel asemanarea ce leaga si unește lucrurile si ființele, legea tainicelor corespondente subtile dintre întreg si Parte, dintre Cer si Pamant, dintre Sus si Jos, dintre Esențial si Substanțial, dintre Macrocosmos si Microcosmos Si in limba latina, termenul “proportio” (“pro” inseamna “inainte de”, “care oferă favoruri si gratie", iar “portio” inseamna “parte din intreg") se refera la ceea ce este inainte de parte, adica la întregul, Totul Proporția deci, exprima in mod analogic unicitatea manifestărilor individuale (privite ca parte) si unitatea fundamentala a Creației (privita ca întreg) "Designul este o manifestare a capacitatii spiritului uman de a si depăși limitele” George Nelson “The Problems ofDesign” 1957 “Designul interior” a aparut neoficial odata cu frescele din piramidele egiptene, cu frescele Romei si Greciei antice, continuând pina in secolul XIX când evoluția sa exploziva a determinat inlocuirea termenului clasic de decorator cu cel de designer de interior ARTELE DECORATIVE Artele decorative (tapiseria,broderia,imprimeul) răspund acelorași trei nevoi sau funcții carer,analizate in detaliu,pe obiecte sau amenajari ambiantale fixes au mobile,se intrepatrund se interconditioneaza Acestea pot fi puse in evidenta si printr-un exemplu concret,vesmantul(inclusive veșmântul popular femeiesc)care,si-n epocile anterioare si astazi are aceleași roluri: Funcția utilitar-practica= De a acoperi si de a proteja mai mult sau mai puțin corpul Funcția semiotica de simbolizare=de a explicita indirect fumusetea fizica,de a “ascunde” sau de a “trada” varsta,profesia,locul(ohginea),rangul social,de a constitui,in ansamblu lui,intr-un semn de comunicare vizuala a“ceva”,aunei idei generatoare sau evocatoare Funcția estetica=in fine si in același timp,prin utilizarea corecta,spre exemplu,a efectului de apropiere-marire si de departare-micsorare al culorilor calde-reci si al valorilor deschise-inchise sa se obțină o infatisare plăcută,armonioasa ARTELE TEXTILE Tapiseria Artele textile cum sunt numite generic tapiseria(din fr ”tapis”=covor tesut sau innodatj’broderia si imprimeul au ceva essential in comun:firul natural-vegetal sau animalier-si artificial;de aici si denumirea de arte ale firului Daca broderia si, mai ales,imprimeul pe suport teii nu s-au ivit in mod exclusive din nevoi practice vitale,tesatura isi are originea in preistorie Pentru a imbraca si proteja atat corpul cat si spațial de locuit împotriva modificărilor climei si, implicit, ale mediului ambient omul a invatat-descoperind unele sugestii in natura-sa impleteasca fibre de coaja copacilor si fire de blana răsucite,Asa a creat-mai cu seama după inventarea “războiului de tesut” si a metodei de a incrucisa de a țese fire-diverse acoperaminte mai ales pentru pereți si pardoseli(pentru ca aceste zone sa fie mai călduroase,mai prietenoase,sa inducă echlibru spațial si plăcere vizualo-tactila Aceasta metoda a perpetuat tesatura in 2 fete si foarte diversa ca posibilități de expresie Ea sta la baza multor soluții si invenții ornamentale si figurale de cromatica si de tehnica inedited,moderne,in care sa combine fire de lana,nailon,paie,rafie,talas,sfoara,frânghie,fuiot etc cu fragmente de lemn,metal,sticla,pietre sau chiar oboecte precum clopoței,cuie,sticluțe,rozete etc Marea ei varietate actuala se inscrie intre tapiserie murala, clasica (momentele ei strălucite fiind stilurile romnantic si gotic ale evului mediu sic el excesiv pictural de după Renaștere) si noua tapiserie, in relief si chiar tridimensionala In aceasta ultima varianta,numita fie”spatiala” fie”fibre-art”, tapiseria capata un rol ambiental pregnant,creând spatii de expunere interactive de tip instalație in care spectatorul intra si iese,circula Si totuși tapiseria se folosește in cea mai mare parte de acea tehnica streveche a impletitului,pe scurt in 2 operații manuale: Prima,încrucișare de fire orizontale variate ca lungime si grosime(bateala sau batatura)prin fata si prin spatele firelor,fixe,intinse de-a lungul(=urzeala) indifferent de poziția orizontala(basselisse)sau verticala(haute-lissee)a cadrului de lemn A doua indesarea firelor de bateala prin bataie cu o ustensila speciala a fiecărui rând sau a mai multora deodata, in funcție de inaginea proiectata Urzeala are rol de armature si e acoperita in intregime de firele colorate ale bătăturii care formează decorul ornamental sau figurai Firele batelii nu traversează obligatoriu toata latimea țesăturii De asemenea, in bateala si in urseala se introduce fire de grosimi si origini diverse(canepa matase)pentru a se obține zone cu facturi diverse Este de asemenea important ca distanta dintee fire si grosimea firului de lana sau de matease sa se stabilească de la inceput in funcție de marimea finala a tapiseriei si in raport cu firele care se impletesc(bateala de fond si bateala ornamental-figurata) Intre ustensile,cadru de lemn-ghergheful(vertical) si razboiul(orizontal)-este elemental central Celelalte ustensile sunt tasatorul sau chiar I furcultia cu care se bate firul care se impleteste,naveta(suveica la războiul der tesut orizontal)prin care se trece, din ghem,firul de bătătură, vartelnita(depanatoarea cu care se desfasoara sculurile vopsite si se fac ghem,pe culori Cartonul (imaginea proiectat),de regula, opera unui artist,se aseaza in spetele urzelii transpus pe hârtie milimetrica sau de calc la scara1/1 pentru a fi executat in toate detaliile lui liniare si coloristice la mai multe mâini deodata Variantele de tesut(impletit)manual după aceeași regula fundamentala sunt: Chilimul sau scoarta:suprafata neteda,cu 2 fete;firele de urzeala din spate se aduc in fata cu ajutorul itelorjfirele de urzeala din fata au rostul(=spatial ce se formeza intre cele 2 serii de fire de urzeala)format de sulul de rost;pentru fiorele de bătătură care formeza desenul imaginii se fac papusi(=impletituri in forma de 8 făcute pe degetele mare si mic al mainii)care una pentru fiecare nuanta;papusa se trece pe un rost si se intoarce pe al 2lea Goblenul(dupa numele manufacturii care a consacrat-o,”gobelins”)o varianta a chilimului:© suprafața neteda cu o singura fata; urzeala este de doua ori mai groasa decât bătătură si foarte deasa;firele de bătătură se vopsesc in multiple nuante;scurtatea prea des,firele raman cu capetele de pe partea din fata țesăturii,fata fiind de fapt spatele tapiseriei(pentru a o verifica in timpul lucrului tesatoarea flolseste o oglinda) Gigim o alta varianta a chilimului impletirea bătăturii se face printer si peste firele de urzeala,un fir de bătătură cu rol de fond alternând pe toata latimea cu cate un rând de fire’alese" Karamani, varianta de tapiserie orinentala, persana:suprafata cu aspect plusta cu smochuri si cu singura fata;se bazeaza pe impletirea firelor de bătătură in noduri care,după fiecare rând fixat cu alt fir,continuu,de batatura se tund cu foarfecă Imprimeul Multiplicarea de imagini prin imprimare “este una dintre cele mai vechi meserii Parea ca ea si-ar avea originea in Evul Mediu European este eronata Chinezilor le era deja cunoscuta arta imprimeriei,chiar daca numai sub forma primitiva a signetului(sigiului,peceta)gravat adanc când in Europa se mai defrișau pădurile,iar hidromelul se bea din coarne” Situate la hotarul dintre artele picturii si genurile decotarive cu un foarte accentuat character utilitar,imprimeul textile a fost inventat probabil o data cu tiparul Afirmarea sa deplina si independenta s-a produs in Europa sigur după punerea la punct a multiplicării industriale a textilelor fine, adica abia la începutul sec,XVIII-lea Precizam totuși ca imprimarea de ornamente pe support de panza(de bumbac)este o preocupare extreme-orientala foarte veche In epoza noastra ea vine din necesitatea de a completa si imbunatati ambientul interior cu draperii,perdele,husa de mobile etc dar si invelisurile corpului,mai cu seama cele legate de moda Se practica modalitati precum: Imprimeul manual(liber)diorect cu pensula, la rece,cu lichide colorate speciale(in compoziția carora,pe langa pigmenți, intra si substanțe de fixare numite mordanti:sare de bucătărie,soda de rufe,otet);pentru a difuzarea uniforma si facila a colorantului in fibra se umezește in prealabi locul cu apa sau cu spirt industrial;revenile si suprapunerile se fac fie inainte fie dup ace s-au zvantat cele așternute deja,după um se dorește a fi imprimarea(ca in tehnica picturii in culori de apa):pe umed-picturala,vibrata,vaporoasa-sau p uscat,din contra,accentuat plata,decorative,in amblele variante respectundu-se regula “de la deschis la închis’ Imprimare cu șabloane sau mai nou cu una sau mai multe site foarte dese(de matase),pentru fiecare culoare o sita,pe care s-au delimitat in prealabil liniile si petele imaginii acoperindu-se cu un lac special zonele prin care nu trebuie sa treaca vopseaua sau cernala de imprimat vascoasa ca o pasta,intinsa apasat si uniform cu o paleta dreptunghiulara si ușor elastic numita racleta Acasta din urma modalitate de imprimare pe panza cu ajutorul sitei este “o dezvoltare a procedeului de reproducere cu șablonul,utilizat inca din epoca oamenilor din peșteri" Serigrafia este consacrata de fapt ca tehnica de gravura utilizata in a produce si multiplica etichete, sigle, embleme, afișe, imprimeuri textile (tricouri, bluze, eșarfe) manufacturier sau industrial Intre procedeele de imprimare de panza, in genere pe o tesatura, istoria artelor vizuale a indentificat un mod relativ simplu:”cei ce vopsec batistele cu desen alb pe fond albastru, numite ,au planșete gravate in lemn; ei acopera planșetele cu ceara dizolvata in esența de terebentina, intind tesatuta deasupra si o presează; tesatura prinde soluția de ceara aflata pe desen; vopsitorii o arunca intr-un hardau si o vopsesc la rece; vopseaua prinde in toate părțile care nu sunt aparate de ceara; ceara se desprinde la fiert, plutește la suprafața si vopsitorii o aduna ca s-o folosească din nou Este vorba,evident de imprimare ca la boiangerie (in masa prin scufundare intr-o singura culoare), dar cu deosebirea esențiala ca materialul textil a fost acoperit parțial cu o pelicula protectoare Aceasta este o metoda imbunatatita astazi tehnologic si este consacrata cu denumirea de imprimare prin procedeu “batique” Artele ceramice Ceramica este stiinta si arta de a realiza obiecte din materiale anorganice, non-metalice care devin solide dure si durabile prin încălzirea la temperaturi ridicate a unui amestec de compoziție specială si de consistenta unui aluat căruia i s-a dat anterior arderii o formă de obiect util sau decorativ îndeletnicire inceputa in preistorie ca una din primele dovezi de umanizare a naturii,modelarea argilei-si a altor materii cu propietati plastice modelabile-nu are doar origine utilitara, pastrarea alimentelor, ci si una spiritual estetica “Modelarea lutului a mers dincolo de satisfacerea nevoilor fizice mana omului putea sa producă sinteza intre intenția utilitara si intenția spirituala fara a recurge la vreo unealta” Modelajul in lut oferă si astazi posibilitatea rarisima ca prin mijloace materiale si tehnice restrânse si la indemana, copiii, tinerii sa se maniferste creativ realizând figurine-jucarii, obiecte de podoaba etc ca si cu mii de ani in urma:cu același simt al reliefului, al volumului util si totodată deorativ in sine prin alternanta intrândurilor si ieșindurilor modelate cu mana Schimburile relative echilibrate intre om si natura s-au constituit mai cu seama la începuturile civilivatiei omenirii-in cicluri complete in care nici intenția utilitara si nici cea spirituala n-au acționat independent una de alta “impulsurile”cele mai fertile fiind concomitente; o expresie remarcabila a acestei duble impulsionări, utilitar tehnologice, este tulburatosrea statueta „gânditorul” Fara indoiala,descoperirea focului si inventarea rotii au favorizat,printre altele si in mod direct atat diversificarea si rafinarea modelării argliei cat si apariția a cea ce înțelegem azi prin ceramica: Toate formele de argila nearsa si arsa (roșie si prin ardere inchisa si incomplete, cenușie sau chiar neagra), glazurata sau nu; Olaria simpla si plastica mica,intr-un cuvânt ceramica fina Ceramica de placare a pereților si de pavimentare folosita in construcțiile edilitare, dar ca si materie prima in mozaicul mural Ceramica grosiera sau majolica,începuturile ei fiind mai restrânse ca forme si variante tehnice Eleganta si zveltețea formelor întotdeauna utile si compuse sa aiba stabilitate prin ele insele, chiar si atunci când suprafața de sprijin este destul de mica ; in forma unui”ol” Expresivitatea obiectelor-jucarii si a celor de invocație este remarcabila; Ingeniozitatea decorării prin incizie,excizie,lustruire sau prin cateva culori de o uimitoare armonie; ornamental este accent al formei, iar culoarea o înviorează fara a distruge Nu întotdeauna si peste tot s-au inteles bine aceste lecții specifice Incarcarea excesiva in relief sau cu foarte multe culori, imitarea unor vase sau obiecte din alte materiale sunt exemple de gust îndoielnic Sunt de remarcat apropierile dintre ceramica si alte arte sau implicațiile ceramicii in ceea ce se poate numi sculpto-ceramica si in mozaicul mural si in plăcute ceramice industriale (prelucrate) Obiectele ambientale de interior sau destinate sa mobilileze o gradina publica realizate din argila imbunatatita cu nisipuri sau caolin ars pana la cimentare sau vitrifiere sunt creații notabile pentru ceea ce trebuie sa fie valorificarea autentica a tradiției din ceramica si din sculptura printr-o sinteza tehnologica si de viziune originala, in ambele variante,sinteza inseamna: 1 finisarea concavitatulor si convexitatilor plinului, masei printr-un modeleu fara urme de prelucrare, dar cu pastrarea facturii fine dar amorfe a argilei imbunatatite; 2 dezvoltarea volumelor ca intr-o creștere organica, vegetala gandita si tratata sculptural, fara nici un adaos ornamental, ritmul plinurlor si golurilor fiind decorative in sine Cat privește mozaicul mural sau pavimental cu implicarea ceramicii,aceasta este o istorie care se pierde in trecutul antic al Egiptului si al Persiei Tehnica a fost preluata de greci se de la aceștia de către romani O adevarata afirmare a mozaicului a avut loc in sec VI d Hr când la constantinopol se produce o adevarata revoluție tehnica in arta murala:folosit pana atunci cu precădere pentru pavimente si pardoseli, ia acum locul picturii in tempera pe pereți, devine “picture eternal” Problemele pe care si le puneau mozaicarii Bizantulului erau cum sa păstreze cat mai bine aceste imaginii, de altfel si pcturile murale erau astfel create incat acestea sa nu moara decât odata cu peretele La fel ca in ceramica, prin prelucrarea utila si deopotrivă, artistica a sticlei-dar dintr-o pasta care nu este precum lutul naturala, ci fabricata se satisfaca aceleași nevoi in forma precum: - Vase de susținut,pastrat si transportat divese lichide, preparate culinare - Obiecte explicit decorative(boluri vaze ) combinate uneori cu metalul sau cu lemnul Cu exeptia oboectelor obținute fie in serie jndusrial, cu șabloane, fie liber,manual, prin jet de aer si cu clește special, sticla este produsa prin laminare si in foi plane de cativa milimetri grosime,perfect netede sau cu un ușor ormanent in relief Sticla plana colorata (stanslucida) sau clara (transparenta) are 2 binecunoscute utilizări artisticeivitraliul sau pictura de icoane cu sticle colorate si picturi pe sticle Daca pictura de icoane pe sticla fusese cel mai ușor si mai ieftin mijloc de răspândire a iconografiei ortodeoxe in mediile romanești sarace si analfabete, vitrailul avea o alta misiune: filtrarea veritabila a luminii solare printr-un ecleraj conceput sa abata privirea de la uratenia lumii materiale, sa amplifice senzația de mister, de inexplicabil Arta vitraliului s-a impus si din necesitatea de a asigura stabilitate mai mare deschiderilor prin rețele de plumb fixate in cadre metalice cu traverse,rectangulate in interiorul ferestrelor ogivale si concentrice la raza ANTICHITATE 2 EGIPTUL ANTIC Pe Valea Nilului, strânsă între maluri înalte și stâncoase, s-a făurit, cu multe milenii înaintea erei noastre o veche civilizație a lumii mediteraneene, aceea a Egiptului Antic Ea ne înfățișează un stat înzestrat cu o administrație, o fiscalitate, o justiție și o armată comparabile cu cele ce-au luat naștere mai apoi în țările de pe toate continentele, înainte și după era noastră Caracterul religios Ca parte componentă a civilizației egiptene, în toate formele sale, arta Egiptului antic este consacrată în primul rând faraonului, glorificării acestuia, considerat urmaș al zeilor, și are un profund caracter religios și funerar încă de la început, credința egipteană în viața de după moarte impune ca cei decedați să fie înmormântați alături de bunuri materiale, în speranța că acestea îi vor fi necesare în lumea de dincolo Respectând cu strictețe canoanele impuse de religie, aceasta artă a evoluat încet, fără transformări spectaculoase Simbolistica joacă un rol important Faraonii erau reprezentați deținând însemnele puterii Culorile folosite sunt expresive: pielea roșie este specifică personajelor tinere, cea galbenă este utilizată pentru femeile de vârsta mijlocie care nu lucrau în aer liber Semnificația culorilor era în primul rând religioasă: Roșul: era o culoare negativă, aceasta fiind culoarea zeului Seth, zeul deșertului lipsit de viață și de acea zeul morții, al răului și totodată al dezordinii Verdele: culoarea vieții vegetale și de aceea culoarea bucuriei și tinereții; era închinată zeului Osiris, zeu al reînvierii și a nemuririi ce stăpânea lumea de dincolo Negrul: era culoarea pământului fertil al Nilului - fluviu, care, prin revărsările sale, asigura "reînvierea" veșnică a Egiptului an după an și garanta puterea și prosperitatea țării Albastrul: era culoarea cerului și a zeului acestuia, Amon Galbenul: reprezenta aurul, un material prețios simbol al nemuririi zeilor și de aceea avea un caracter sacru, el fiind destinat numai reprezentărilor zeilor și faraonilor Albul: simbol al purității și bucuriei, era culoarea coroanei Egiptului de Jos Arhitectura Forturile de apărare, palatele, templele și casele particulare erau construite din piatră sau din cărămizi uscate la soare Executarea construcțiilor era planificată de arhitecți Nu se folosea mortar, de aceea pietrele trebuiau să se potrivească bine între ele Cu toate acestea, marile construcții monumentale egiptene au supraviețuit mai multor milenii de istorie Exemple: Piramidele lui Keops, Kefren și Mikerinos (ansamblul de la Giseh), mastabalele din Abydos, templul reginei Hatșepsut de la Deir el-Bahri, mormântul lui Ramses al ll-lea de la Abu Simbel, templul funerar al lui Tutankamon din valea Regilor ș a Templele de cult Temple de cult existau în toate orașele, fiecare astfel de templu fiind dedicat unui singur zeu (sau faraon) în interior se afla statuia zeului, care reprezenta locul de oficiere a ritualurilor de cult de către preoți Templele sunt construite în plan rectangular și compuse din mai multe spații Intrarea era flancată de doi piloni în forma de trunchi de piramidă, care conțineau reprezentări statuare ale divinităților La intrarea în curtea interioară se afla un obelisc, pe care, prin hieroglife, era înscrisă viața zeului respectiv Această curte este singurul loc unde puteau pătrunde credincioșii; aici se aflau altare de rugăciune unde se puteau depune ofrande adresate zeilor Sala hipostilă a templului, conținea o mulțime de coloane uriașe, decorate cu picturi sau hieroglife Sanctuarul era alcătuit din mai multe încăperi și coridoare secrete în cea mai întunecoasă și îndepărtată încăpere se afla statuia zeului Aceasta era scoasă din templu în timpul procesiunilor și sărbătorilor Templele de cult erau construcții monumentale, construite pe baza sistemului stâlp (coloană) - grindă Vechii egipteni nu cunoșteau arcul sau bolta Coloana egipteană era foarte înaltă și construită din piatră Avea nu numai un rol funcțional, acela de a susține construcția, dar și unul estetic Coloana era viu colorată și inscripționată cu hieroglife Uneori fusul coloanei imita tijele florale, iar capitelul imita floarea de lotus sau de palmier, sau capete de zeițe (Hathor, Isis) Cele mai cunoscute temple sunt: Templul din Luxor: aici a existat cel mai vechi oraș egiptean, Theba Templul a fost ridicat în cinstea zeului Amon-Ra Lucrările au fost începute de faraonul Amenhotep al lll-lea și încheiate de Ramses al ll-lea Templul din Karnak, dedicat aceleiași divinități și construit de Ramses al ll-lea, are dimensiuni impresionante și este situat în incinta unui vast complex arhitectonic Sculptura în perioada domniei lui Djoser, egiptenii încep să ridice mari statui cu imaginea faraonilor și având drept scop protejarea spiritului acestora Caracteristicile sculpturii din perioada Vechiului Regat: simetria formelor: excepția constituind doar în cazul reprezentării trupurilor faraonilor, la care piciorul stâng este ușor flectat anterior (indicând primul pas către lumea de dincolo, către eternitate), sau brațul drept dus către piept respectarea legii frontalitâții: figura corpului omenesc îmbină viziunea din față cu cea din profil Considerată ca o imagine atemporală ce conține esența personajului reprezentat, statuia este concepută spre a fi privită frontal modularea volumelor: volumele intermediare sunt interpuse în mod subtil, încât întrega lucrare pare să posede ritm monumentalitatea: prezentă mai ales la sculpurile care drept scop glorificarea faraonilor sau zeilor, care sunt reprezentați în poziții statice, într-o postură demnă Un exemplu în acest sens îl constituie statuia lui Khefren (Muzeul Egiptean din Cairo): faraonul este așezat pe tron având asupra sa emblema celor două teritorii egiptene unificate, cu mâinile puse pe genunchi, capul ridicat și ochii îndreptați în depărtare Pe un umăr se afle zeul Horus, în ipostaza de șoim, ceea ce semnifică faptul că faraonul este considerat urmaș al zeilor, un Horus reîncarnat Ca materiale folosite pentru statui avem: piatra: statuia prințului Rahotep si a soției sale, Nofret (a IV-a dinastie, Muzeul Egiptean din Cairo); lemnul: statuia lui Ka-aper (a V-a dinastie, Muzeul Egiptean din Cairo) metalul: (utilizat ceva mai rar) statuia de cupru a faraonului Pepi I (2289 Î Hr ) Basoreliful Arta basoreliefului, supusa aceluiași principiu al frontalității, are două scopuri principale: pe zidurile templelor: glorificarea faraonului; în interiorul lăcașelor funerare: reprezentarea ofrandelor care îl însoțesc pe cel decedat în călătoria către lumea de dincolo Artele decorative Ceramica bogat decorată a perioadei predinastice devine mai simplă în perioada Vechiului Regat Bijuteriile de aur sau din pietre semiprețioase au ca teme diverse forme animale sau vegetale, care constituie o sursă de inspirație constantă de-a lungul întregii istorii a Egiptului antic Cu excepția câtorva piese rare - cum ar fi tronul din lemn încrustat cu aur al reginei Hetepheres I (soția lui Sneferu si mama lui Kheops) - puține piese de mobilier au dăinuit până în zilele noastre Totuși arta funerară ne oferă suficiente informații privind forma scaunelor, a paturilor sau a meselor Având un aspect simplu, acestea sunt împodobite cu forme vegetale, iar picioarele reproduc pe cele de diverse animale O dezvoltare deosebită o înregistrează stilizarea coloanelor, care imită tulpinele de arbori sau tijele florale Astfel avem coloane: lotiforme: fusul este fasciculat, iar capitelul imită un boboc sau o floare de lotus; palmiforme: fusul este cilindric, iar capitelul prezintă volute forma unor frunze de palmier; papiriforme: fusul are nervuri verticale, capitelul terminându-se cu abacă; campaniforme: capitelul are forma de clopot răsturnat fi 4» «• 4* <rt v 4' •» 4» »» I* M «I O » « 4' V “ <•■ 4' » l» |1 •' ♦' *' •* *' I ll M | | I | |l ||l I I I I II I U | I I J 3 GRECIA ANTICA Caracteristici generale Bazele solide ale civilizației europene se pun în Grecia Oamenii Eladei au marea capacitate de a deschide drumuri noi în economie, filosofie, știință, artă etc Colonizând bazinele Mediteranei și Mării Negre, ei contribuie la răspândirea civilizației și la interferențele etno-culturale „Inventatori ai politicii”, vechii greci creează sistemele de conducere - oligarhic și democratic - și încearcă să edifice statul, cetatea-polis - ca exponent al intereselor cetățenilor pe baze raționale Educație Experiența Atenei în materie de educație este unică în Antichitate în centrul educației se punea formarea omului ca entitate superioară Perfecționarea fizică, intelectuală și artistică era idealul cetății din Attica Inițierea spre atingerea idealului fericirii se realiza în trepte, în cicluri școlare primare, secundare și superioare, cu sau fără intervenția statului Academia din Atena - prima „Școală superioară politică" din Europa Fondată de Platon, „Academia a avut ca primă funcție formarea pe bază rațională a oamenilor de stat de care avea nevoie cetatea ( ) Ea a avut un imens succes, primind mulți tineri îndrăgostiți de știință și înțelepciune din toate colțurile lumii grecești Ea va supraviețui 1000 de ani ” Știința matematică: Pitagora-trac din nordul Dunării (secolul VI î Hr ) și Euclid (secolul III Î Hr ) puneau bazele geometriei plane fizică: Arhimede (secolul III Î Hr ) dezvolta mecanica fluidelor și geometria; a fixat legile fundamentale ale hidrostaticii; a inventat numeroase mașini de război astronomie: Aristarh din Samos (secolul III î Hr ) afirma existența sistemului heliocentric și îl anticipa cu secole pe Copernic; a încercat să măsoare distanța de la Pământ la Lună medicină: Hipocrate din Cos (460 - 377 î Hr ) a inițiat observația clinică și a introdus în lumea medicilor „Jurământul hipocratic” geografie: Pytheas din Marsilia (Descrierea Oceanului și Periplu) a măsurat distanța până la Soare și a stabilit legăturile între maree și fazele Lunii Eratostene din Cirene a evaluat lungimea circumferinței Pământului Protagoras din Abdera: „Omul este măsura tuturor lucrurilor” Platon: „Nelegiuit nu este cei care îi nesocotește pe zeii mulțimii, ci acela care crede în însușirile atribuite acestora de către mulțime” Aristotel: „Lumea ideilor absolute nu are culoare, nici formă, nici nu e tangibilă ” Sofocle: „Oricât de multe minuni ar avea lumea, nici una nu este mai minunată decât omul” Arta O influență de lungă durată a avut civilizația minoică din Creta Frescele luminoase, decorative ale cretanilor, olăritul și podoabele metalice au fost adoptate și imitate de populații vorbitoare de limba greacă, care s-au așezat pe pământul grecesc, în aproximativ secolul XX î Hr Trăsătura distinctivă se datorează mult religiei grecești, care reprezenta zeii și zeițele drept ființe umane superdotate Ca urmare, era normal ca arta greacă să se concentreze asupra figurii umane, fie că reprezenta un zeu umanizat, fie o ființă asemănătoare zeilor Inovațiile în sculptură au început să apară tot mai rapid, personajele în poziție verticală au făcut loc personajelor surprinse într-o varietate de poziții naturale într-un timp surprinzător de scurt, aceste personaje au devenit realiste și veridice, încetând să devină obiecte, ca un stâlp, cu intenția de a fi admirate doar din față Redarea convențională a corpului (kouros) a fost înlocuită cu una mai detaliată și de mare acuratețe în ce privește musculatura, în timp ce îmbrăcămintea purtată s-a sculptat cu tot mai multă măiestrie Inovări similare s-au produs și în sculptura basoreliefurilor (sculpturi realizate astfel încât personajele ies dintr-un fundal, dar nu sunt separate de acesta) și în ansamblurile statuare din bronz Sculptura, pictura și arhitectura au fost astfel combinate încât să creeze temple somptuoase și locuri pline de culoare, mult mai colorate decât ne imaginăm, deoarece statuile grecești, care, astăzi, par a fi o artă atât de sobră, erau, de fapt, pictate complet și erau echipate cu tot felul de podoabe, ca, de exemplu, ochi aplicați, care, probabil, le confereau o aparență strălucitoare, ușor exotică Parthenonul (cca 480-479 î Hr) este cel mai mare dintr-o serie de temple situate pe Acropolis (citadelă), în Atena Toate aceste temple au fost înălțate în a doua jumătate a secolului V î Hr (culme a perioadei clasice) pentru a înlocui clădirile distruse din timpul războaielor medice Pe lângă Parthenon, pe Acropolis se mai află și mai micul templu al lui Atena Nike, Erecteum, cu cariatidele lui distinctive (stâlpi sculptați sub formă de femei) și o mare poartă de intrare, numită Propylea Arhitectii Parthenonului au fost Callicratis și Ictimus Elementele unui templu grecesc sunt remarcabil de simple Clădiri, ca Parthenonul, constau dintr-o structură rectangulară, înconjurată de coloane și împodobită cu un acoperiș înălțat în pantă Diferențele de detalii de pe columne și ariile de deasupra lor defineau stilul arhitectural din care proveneau: simplitate, masivitate, pentru stilul doric, cu capitelurile mari și capătul coloanei ca un sul, pentru stilul ionic, iar cel corintian având în capătul coloanelor o acantă decorată cu frunze sculptate Marile realizări ale arhitecturii grecești nu s-au datorat doar cunoștințelor tehnice, ci ele au rezultat dintr-un simț deosebit al proporțiilor și o conștientizare acută, vizuală; un exemplu caracteristic era obiceiul grecesc de a decora coloanele astfel încât să fie ușor bombate la mijloc, ceea ce compensa iluzia de concavitate (curbura spre interior) dată de o coloană perfect verticală, atunci când era privită de la distanță Arta greacă a olăritului Pictura grecească s-a păstrat până în zilele noastre doar pe vase care erau fabricate în cantități imense, cu scopul de a păstra vinul și uleiul pentru uz casnic sau pentru export Scenele de pe vase reprezintă una din sursele principale de informare despre felul de viață grecesc Acestea au apărut pentru prima dată (aproximativ 600 Î Hr ) în stilul ilustrării negre, prin care obiectele erau pictate cu siluete negre pe fundalul roșu, natural, al vasului Detaliile interne (de exemplu, ochii pe o față complet neagră) trebuiau să fie scobite până la materialul roșu de bază Cam din 530 î Hr , pictorii au început să lucreze în așa numita tehnică a ilustrării în roșu, adică tehnică opusă celei dinainte, colorând în negru fundalul, lăsând personajele în culoarea naturală a vasului și pictând detaliile interne ale acestora Arta bijuteriilor Arta bijuteriilor este influențată major de arta egipteaza si de cea asiriana, precum si de cea romana Materialele folosite in acesta perioada erau aurul, granatul si emailul Ca motive, se foloseau: erosul, rozetele, nodurile lui Heracles, colierele-sarpe sau cele serpentiforme, coroana, bratarile serpentiforme rigide, cercei si fibule Bijuteriiile reprezentau, cele mai multe dintre ele, zeitati grecești Diadema era purtata exclusiv de către femei Tehnica prelucrării era cea a filigranului, a granularii, a nodurilor, a torsadelor In perioada romana se observa o mai larga folosire a pietrelor prețioase si semipretioase, indeosebi a topazului, ametistului, granatului (adus din Siria) si a acvamarinului Grecii dezvolta tehnica filigranului cu mare măiestrie Filigranele erau folosite pentru fixarea parului Colierele erau create in jurul unei panglici -suport ei aranjau numeroase pandantive, reprezentând zeitati sau credințe populare Bijuteriile grecești erau realizate in mare măsură din aur, de dimensiuni remarcabile si de asemenea, foarte ample Motivele cele mai des intalnite in rândul pandantivelor erau vasele si crucea (chiar daca nu avea simbolul crestinitatii) Cerceii, inițial reprezentau initiat doar zeitățile grecești, pentru ca apoi sa devină la fel de bogati si de ampli ca si colierele Cerceii in stil chandelier isi au originea in acesta “era a aurului” Ne referim la o “era a aurului”, ca simbol al bogăției si ne referim mai puțin la pietrele semipretioase si prețioase deoarece acestea din urma nu fuseseră inca descoperite de către greci ca si obiecte decorative (cu toate ca in alte culturi, in aceeași perioada, ele erau folosite ca si amulete) Pietrele prețioase si semipretioase nu erau purtate ca si podoabe, erau doar prescrise ca si medicamente, cunoscandu-li-se doar puterea tămăduitoare Pietrele mai moi erau transformate in prafuri, cele mai dure in pasta Chihlimbarul si coraliii vindecau afecțiunile ochilor si ale gatului, pe când jaspul era folosit impotriva crizelor de epilepsie 4 ROMA ANTICA A fost un oraș-stat a cărui istorie se întinde în perioada de timp cuprinsă între 753 î Hr și 476 d Hr Pe parcursul existenței sale de douăsprezece secole, civilizația romană a trecut de la monarhie la republică oligarhică și, apoi, la imperiu extins Ea a dominat Europa de Vest și întreaga arie în jurul Mării Mediterane, prin cuceriri și asimilare, însă, în final, a cedat în fața invaziilor barbarilor din secolul cinci, marcând, astfel, declinul Imperiului Roman și începutul Evului Mediu Roma antică a adus contribuții importante în organizarea politică și administrativă, juridică, artă militară, artă, literatură, arhitectură, limbile Europei (limbile romanice) Roma a lăsat moștenire posterității opere de artă de o valoare inestimabilă Monumentele numeroase, rămase din timpul civilizației romane, arată marea varietate de forme construcțiilor romane Scara și proporțiile monumentale, impresionantele concepții ale bazilicilor, ale termelor și monumentelor funerare, noua tehnică constructivă a arcurilor și bolților, construcțiile rezervoarelor, a podurilor, a apeductelor și viaductelor, a șoselelor, a arcurilor de triumf, fac din arhitectura romană "o enciclopedie morfologică a arhitecturii" Construcțiile romane ilustrează măreția, grandoarea și autoritatea republicii și a Imperiului, sentimentul de supremație al romanilor asupra lumii Arhitectura a oferit forme de manifestare particulare, impuse de cerințele vieții publice și de stat ale societății Romei antice Piețele publice, bazilicile, amfiteatrele, templele, termele, locuințele particulare, magazinele, ofereau ansambluri incluse în concepția urbanismului roman, care trasa rețeaua străzilor și a arterelor de circulație, între zona centrală și zidurile de incintă Forumul (forum romanum) era piața centrală care crea nucleul important al orașului, "inima" vieții administrativ, politice, religioase și comerciale La Roma au fost construite numeroase forumuri, de către împărații romani care le-au dat numele: Cezar, Augustus, Traian, Nerva, Vespasian Cel mai important dintre acestea este Forumul lui Traian, construit la începutul sec II Compus din două piețe cu arc de triumf, cu statuia lui Traian, cu templul de cult al împăratului, cu bazilica Ulpia și Columna lui Traian, forumul lui Traian din Roma apare și astăzi ca cel mai impresionant dintre toate forumurile romane Bazilica în lumea romană era o construcție care servea ca tribunal, curte de justiție sau bursă Mari construcții cu vaste săli de reuniuni, având spațiile interioare împărțite prin coloane și porticuri, bazilicile erau locul de întâlnire și tranzacție a bancherilor, negustorilor, oamenilor de afaceri Una dintre cele mai cunoscute bazilici di Roma, este bazilica lui Maxentju Senatul roman, asamblat bazilicii, avea o scară monumentală care servea accesului demnitarilor sosiți la ședințele și întrunirile oficiale Bazilica Emiliană, care era curte de justiție, sau Bazilica Giulia, ridicată de Cezar, sunt reprezentative pentru clădirile elegante, bogate în coloane și sculpturi din marmură Amfiteatrul - Colosseum-ul, inaugurat în anul 80 (în vremea lui Titus Flavius), este numit și amfiteatrul Flavian, după numele primului împărat al Flavienilor (Vespasian), care a întreprins construirea edificiului Este considerat cel mai mare amfiteatru roman Construit de prizioneri evrei, cu o arenă imensă, avea subsolul ocupat de magazine, cuști cu animale sălbatice, cabine ale gladiatorilor în arenă aveau loc luptele oamenilor cu animale, dueluri între gladiatori, curse, etc Cu o capacitate de 50000 de oameni, clădirea putea fi totuși evacuată în zece minute Colosseum-ul îmbină trei ordine arhitectonice clasice: doric, ionic și corintic Colosseum-ul simbolizează continuitatea istorică a vieții Romei în decursul secolelor Se spunea, încă din sec VII, că "atâta vreme cât Colosseum-ul va trăi, Roma va trăi de asemenea" Termele erau complexe ansambluri arhitectonice, ample ca suprafață, acoperind mai mult de 11 ha, cu băi publice, băi termale, piscine în aer liber, vestiare, săli și spații rezervate sportului - palestre, biblioteci, curți interioare, locuri de plimbare, săli de conferințe Celebre ca frumusețe bogăție și eleganță, termele erau centrul existenței citadine în care societatea romană își consuma activitatea Statuile și decorațiile rafinate din marmură și mozaic împodobeau sălile și coridoarele Capacitatea celor mai spațioase ansambluri de terme atingeau între 1600 și 3000 de persoane Dacă cele mai vechi și luxoase sunt Termele lui Agripa ( 27-25 î de Cr ), cele mai cunoscute la Roma sunt Termele lui Caracalla, construite în anul 212, Termele lui Dioclețian și Termele lui Constantin Locuința particulară - Pompei și Herculanum, cele două localități acoperite de lava Vezuviului în anul 79 d Cr Cele două orașe sunt evidente complexe urbane care, prin eleganța și bogăția artistică, evidențiază confortul locuitorilor privilegiați ai societății romane Vilele construite și locuite de cetățenii romani în anii secolului al ll-lea î de Cr Și în mijlocul sec l î de Cr impresionează prin spațiile largi și varietatea acestora, a curților interioare și încăperile elegante, decorate cu statui și picturi murale, a vastelor grădini și deschideri, care oferă panorama împrejurimilor Villa (vilae) , locuința caracteristică aristocrației romane și a familiilor bogate, poate fi studiată îndeosebi la Pompei, în caracterele particulare ale camerelor grupate prin îmbinarea principiilor casei etrusce și a celei grecești Pentru locuitorii săraci, construcțiile specifice erau blocuri cu multe etaje numite insulae Un exemplu cu totul remarcabil ca eleganță și lux este Villa lui Hadrian, construită între anii 125-134 d Cr , la Tivoli, în apropierea Romei Sculptura în domeniul sculpturii romane, se găsesc influențe puternice etrusce și grecești, în sculptura romană cele mai dezvoltate secții sunt portretul și relieful istoric Portretul, este considerat cel mai valoros gen al sculpturii romane Romanii aveau un interes deosebit pentru realitate realizând portrete la care trăsăturile fizice și morale ale celui portretizat ar exprima-o adevărul Se practica sculptura capului, a bustului sau sculptura unei figuri întregi Sculptura romană realizează un echilibru între realism și idealizare Statuile de împărați sunt amplasate în forumuri și sunt numeroase reprezentând relația putere-politică-virtuți-victorii militare Relieful istoric este un gen important al sculpturii deoarece, prin precizia detalilor și amănuntelor, ne aduce informații concrete despre locuri, evenimente pentru ca ele să fie identificabile Relieful istoric era folosit pentru decorarea altarelor, columnelor, arcurilor de triumf reprezentând scene de luptă, fapte de vitejie, obiceiuri, și scene din viața reală Exemple pot fi: „Columna lui Traian", „Columna lui Aurelian”, „Arcul de triumf al lui Titus din Roma” Mozaicul și pictura Un rol important în arta romană, îl au mozaicul și pictura Romanii le foloseau pentru decorarea în principal al caselor și palatelor, și în mai mică măsură pentru decorarea templelor Decorarea interioarelor se făcea pe plafoane, bolți, pereți și podele în funcție de locul decorat, romanii foloseau diverse tehnici și teme, astfel pentru plafoane și bolți erau folosite specifice cerului, pereții îi decorau cu peisaje, diverse subiecte mitologice sau din viața de zi cu zi, iar podelele erau decorate sub formă de mozaicuri pavimentare cu motive ornamentare geometrice, florale sau figurative Atât mozaicul, fresca dar și stucatura colorată erau realizate în așa fel încât să creeze iluzia realității imediate deoarece tehnica folosită, numită „trompe l'oeil” consta în reprezentarea obiectelor și personajelor într-un detaliu foarte avansat Cele mai păstrate exemple sunt cele din orașele Herculanum și Pompei descoperite în secolul al XVIll-lea în timpul Republicii, pictura este folosită pentru a decora interioarele caselor și palatelor Apare decorul parietal ce imita marmura sau lemnul Temele picturilor sunt mai complicate având influențe grecești și elenistice dând aspect de adâncime, prin poziționarea personajelor în planuri diferite Culoarea cea mai folosită în pictură era roșu, iar compozițiile erau stilizate prin folosirea unui grafism accentuat Pentru decorarea pereților, tavanelor, și podelelor din case, palate, bazilici, terme, piscine și fântâni se foloseau mozaicurile în timpul Republicii, mozaicul este folosit numai pentru pavimente, acestea fiind durabile ne permițând pătrunderea umezelii erau considerate foarte practice Ca materiale de construcție pentru podele erau folosite cărămizile, teracota, piatra, marmura sau pietricele de râu Se foloseau motivele geometrice sau florale, animale și figuri umane în perioada Imperiului, un accent deosebit se pune pe mozaic ca element de decor parietal și pavimental O noutate în domeniu este folosirea cubulețelor de sticlă colorată sau translucidă, cu foaie de aur încorporată, și cele de ceramnică smălțuită și policrome Scenele folosite pentru decorare erau figurative, desfășurate sub formă de panouri de diferite forme sau sub formă de medalioane ocupând suprafețe mari și având o tematică diversuficată cuprinzând scene istorice, mitologice, din viața coditiană, animale sălbatice, gladiatori EVUL MEDIU Evul Mediu desemnează o epocă istorică, cuprinsă între Antichitatea târzie și Epoca Modernă, aproximativ de la 500 d H până la 1500 d H Tradițional, în Europa, Evul Mediu cuprinde perioada dintre căderea Imperiului Roman de Apus (476) și, după unele opinii, cucerirea Constantinopolului (1453), respectiv descoperirea Americii (1492) sau revoluțiile din Țările de Jos (1566-1609) și din Anglia (1642-1649) Noțiunea „Evul Mediu” derivă din limba latină (MEDIVM AEVVM) și provine din filologia umanistă a Renașterii, unde definea sub forma media latinitas intervalul de timp cuprins între împăratul roman Constantin cel Mare (306-337) și cel franc Carol cel Mare (768-814) Denumirea a fost preluată, începând cu secolul al XVIII-lea, în literatura și în istoriografia occidentală, având inițial sensul peiorativ de „Evul Mediu întunecat" caracterizat prin, cruzimile inchiziției cu arderea pe rug a vrăjitoarelor și ereticilor, o perioadă de obscurantism, iadul fiind în picturi reprezentat ca un loc de groază Reabilitarea noțiunii și includerea sa în circuitul științific se petrec abia în secolul al XlX-lea, în epoca romantismului, atunci când Evul Mediu devine o perioadă idealizată în literatură și în artă Evul Mediu constituie o sinteză între Antichitate și creștinism și reprezintă o perioadă de mari transformări în plan politic, economic, cultural și social Acest interval de timp este caracterizat de migrația popoarelor, de etnogeneza popoarelor europene și, în fine, de constituirea statelor feudale, care stau la baza Europei moderne în Evul Mediu, în Europa au apărut state noi în urma destrămării Imperiului Roman, printre care Anglia, Franța, Germania, Ungaria, Spania, Portugalia Deasemenea au mai apărut și alte state noi, ca Polonia, Rusia, Danemarca, Suedia etc 5 BIZANȚ Imperiul Roman de Răsărit sau Imperiul Bizantin sunt termeni folosiți, în mod convențional, pentru a numi Imperiul Roman din Evul Mediu având capitala la Constantinopol Denumirea oficială este Pwpavia Romania sau BaoiĂda Pwpaiwv Basileia Romaion Nu există un consens în ceea ce privește data de început a perioadei bizantine Unii o plasează în timpul domniei lui Dioclețian (284-305), datorită reformelor administrative pe care acesta le-a introdus, împărțind imperiul în pars Orientis și pars Occidentis Orașul Constantinopol, numit pe drept cuvânt "Orașul-Rege", a fost o metropolă cu o importanța majoră în Evul Mediu, pe măsura importanței pe care au avut-o Roma și Atena în antichitate Imperiul Bizantin poate fi definit ca un stat, inițial, roman pe un substrat multietnic și multicultural, treptat elenizat, care s-a dezvoltat, ulterior, ca un imperiu creștin, elenistic și și-a încheiat istoria ca un stat greco-ortodox Constantin a redenumit orașul Noua Romă, dar capitala a fost denumită popular Constantinopol (KwvcrTavTivouTTOĂiț, Constantinoupolis, adică Orașul lui Constantin) Deși imperiul nu era încă bizantin pe vremea lui Constantin, creștinismul avea să devină una dintre caracteristicile definitorii ale Imperiului Bizantin, prin opoziție cu păgânismul Imperiului Roman în 1054, relațiile dintre bisericile ortodoxă și catolică au ajuns în faza crizei finale Nu a existat niciodată o declarație formală de separare instituțională, iar așa numita Marea Schismă a fost, de fapt, rezultatul a secole de îndepărtare graduală între cele două biserici Din această separare s-au născut bisericile moderne Romano-Catolică și Ortodoxă Răsăriteană încoronarea împăratului era forma religioasă prin care se consfințea autoritatea sa de locțiitor pe pământ al lui Dumnezeu Ca imperator roman, el rămâne legislator și comandant suprem al armatei; în calitatea sa de șef al unui imperiu creștin, el este reprezentantul lui Dumnezeu, egal în rang cu apostolii în conformitate cu această doctrină, orice jignire adusă împăratului era considerată un sacrilegiu; iar o răzvrătire împotriva autorității sale era pedepsită și cu excomunicarea Biserica orientală a introdus în serviciul divin lumânările și fumul de tămâie abia în sec IV; iar veșmintele liturgice, imitând hlamida imperială, au fost introduse tot sub influența ceremoniilor de la Palat, în secolele V și VI Exista și un calendar al sărbătorilor imperiale, analog calendarului religios, care însă nu se confundau cu sărbătorile stabilite de Biserică Chiar sărbătorile religioase erau celebrate la Palat independent și înainte de a fi sărbătorite în biserici Audiențele imperiale, primirea ambasadorilor străini, procesiunile cu întreg cortegiul de înalți demnitari, banchetele care se încheiau cu sărbătorile, funeraliile unui basileu, totul era de un fast impresionant, urmărind apoteozarea împăratului Adorația imperială se referea și la efigiile împăratului, la portretele, busturile și statuile lui în sec XIV, printre icoanele sfinților purtate în procesiuni figura și portretul basileului Obligația de venerare a imaginilor împăratului impunea norme precise de reprezentare portretistică a persoanei sale sacre Adeseori caracterul iconografiei imperiale, nimbul auriu, atitudinea maiestuoasă, figurile alegorice, cadrul triumfal, reprezentarea curții imperiale cu fastul ei, simbolurile creștine, semnul crucii în primul rând, figurând în portretele împăratului și în scenele solemne ale picturii de curte, sunt identice celor ale iconografiei religioase Și în iconografie, Biserica orientală s-a inspirat din modelele fastului imperial Țesăturile au contribuit in larga măsură la crearea acelei atmosfere de fast cu care bizantinilor le-a plăcut sa se inconjure Texte, mozaicuri si fildesuri ne-au pastrat amintirea vesmintelor de lux, impodobite cu motive geometrice, flori, ghirlande de frunze, animale Imperiul Bizantin a fost singurul stat stabil din perioada medievală Capacitatea militară și puterea diplomatică au asigurat vestului Europei securitatea în fața invaziilor devastatoare dinspre răsărit în comerț, Bizanțul a fost punctul terminus al Drumului Mătăsii Căderea Constantinopolului, în 1453, a închis ruta terestră către Asia Mică și a determinat ruinarea Drumului Mătăsii Aceasta a determinat o schimbare a rutelor comerciale, căutarea unora noi fiind imboldul care a dus la descoperirea Americilor de către Cristofor Columb Bizanțul a fost calea prin care cunoștințele antichității au fost transmise lumii islamice și celei europene renascentiste Renașterea nu ar fi înflorit fără mulțimea de învățați greci care au fugit în Vest după căderea Imperiului 6 ROMANIC în secolele XI și XII, Europa creștină a dat naștere unei noi și prolifice forme de artă: arta romanică în această perioadă, marile biserici și catedrale au devenit un tezaur, adăpostind sculpturi splendide, picturi murale și manuscrise iluminate Până în secolul al Xl-lea Biserica Catolică achiziționase multe terenuri provenite mai ales din donații și, ca urmare, bogăția ei crescuse enorm Se spune că în această perioadă Biserica deținea peste un sfert din teritoriul Franței Donațiile provenite de la credincioșii care vizitau raclele care conțineau moaștele sfinților au adus Bisericii un venit substanțial într-adevăr, pelerinajele, efectuate cu scopul de a vedea relicvele sfinte au devenit atât de frecvente încât a fost necesară construirea unor clădiri care să adăpostească în siguranță articolele neprețuite și care să permită expunerea lor cât mai atractiv posibil Astfel, Biserica a devenit un patron semnificativ al artelor acelor vremuri, comandând nu doar lucrări noi de arhitectură ci și alte lucrări de artă, cu teme predominant religioase - printre care picturi sau icoane Cea mai mare parte a lucrărilor de sculptură și de arhitectură realizate în această perioadă medievală timpurie au fost executate într-un stil care amintește de Roma antică Pictura murală Pictura a fost considerată o cale eficientă în învățarea principiilor religioase de către populație, ilustrând Biblia sau Cărțile de Rugăciuni și dedicând interiorul bisericilor gloriei lui Dumnezeu în acea vreme existau foarte puține persoane care știau să citească; din acest motiv, scopul frescelor era acela de a face creștinismul mai ușor de înțeles și de a-i familiariza pe profani cu conținutul biblic în fresce, culoarea era aplicată direct pe tencuiala umedă cu care fuziona pentru a forma una dintre cele mai durabile forme de pictură murală Acest gen de artă poate fi întâlnit în întreaga Europă De exemplu, Biserica din Saint-Savin sur Gartempe, Franța, este decorată cu picturi care redau trecerea lui Hristos, ca o aducere aminte a modului de izbăvire al omenirii, prin sacrificiul crucificării Se cunoaște faptul că atunci multe cărți cu idei și modele au circulat de la o țară la alta în general, lucrările mai mici pot fi găsite doar în ilustrațiile manuscriselor; și, din nou, majusculele împodobite sunt des utilizate în lucrările cu teme religioase într-adevăr, Biblia și Cărțile de Rugăciuni erau foarte bogat ilustrate, ca act de adânca devoțiune din partea călugărului ce le executa, și ele reflectau adesea vanitatea patronului care era dispus să-și etaleze bogăția, comandând lucrări atât de elaborate Cel mai renumit manuscris englez din secolul al 12-lea a fost executat în Winchester și se găsește astăzi la Cathedral Library Renașterea sculpturii Una dintre cele mai mari realizări ale perioadei romanice este renașterea sculpturii monumentale care nu mai fusese întâlnită în Europa după prăbușirea Imperiului Roman, cu aproximativ 600 de ani în urmă La fel ca picturile, sculpturile aveau menirea de a decora bisericile și de a consolida spiritual dar și de a instrui congregațiile, prezentând subiecte cum ar fi înălțarea lui Hristos sau Judecata de Apoi, în piatră, sculptura a luat forma basoreliefurilor fie pe capitelurile din partea superioară a columnelor, fie în jurul intrărilor Siliți să lucreze forme deseori dificile, în poziții incomode, sculptorii romanici au răspuns acestei provocări într-un mod demn de toata lauda: câteva dintre compozițiile cu mare efect dramatic și ingeniozitate uluitoare, erau plasate în timpan - suprafața semicirculară sau triunghiulară formată între partea superioară a intrării și arcada de deasupra A renăscut și sculptura în bronz, mai ales sub forma reliefurilor aplicate pe ușile bisericilor în general, personajele sculpturii romanice erau foarte alungite și erau aranjate în poziții tipice; în ceea ce privește pictura, tematica ei nu se inspira din viața din toate zilele, ea urmărind să-i insufle privitorului un simț de devoțiune cu caracter religios Printre celelalte arte care au cunoscut o mare înflorire în epoca romanică se numără și arta creării tapiseriilor, a copertelor de carte și a artefactelor religioase, lucrate în email și metale prețioase Secolul al Xl-lea a fost relativ calm în Europa, urmând invaziei vikingilor, a arabilor musulmani și a hunilor nomazi care, în final, s-au stabilit pe teritoriul actualei Ungarii Vremurile liniștite au adus și o perioadă de refacere economică, dar și o creștere a interesului acordat arhitecturii Principalele susținătoare ale arhitecturii erau mănăstirile care, în acea perioadă, depășeau numărul de 2000 Familiile înstărite doreau și ele să-și etaleze pozițiile pe care le ocupau în societate, făcând numeroase donații locașurilor sfinte Unii considerau acest fapt și ca pe o formă de asigurare spirituală, care le garanta răsplata în viața de apoi Noile biserici erau mult mai mari Mărturiile istorice existente nu-i amintesc pe zidarii care le-au construit ci doar pe cei care le-au comandat Se știe că au existat oameni care erau cunoscuți ca pietrari Ei pregăteau piatra și încrustau motivele decorative elaborate între timp, constructorii ridicau clădirea propriu-zisă Cunoștințele matematice erau limitate la acea vreme, astfel că se recurgea adesea la experimentări (uneori eronate) pentru a determina cantitatea și dimensiunea exactă a stâlpilor necesari susținerii bolților Trăsătura cea mai izbitoare a bisericilor și catedralelor romanice este masivitatea și utilizarea frecventă a arcurilor curbe pentru ferestre, uși sau arcade Același principiu al construcțiilor semicirculare a fost aplicat și pentru acoperișul de piatră, care a înlocuit în cele mai multe biserici lemnul; acesta lua forma bolții tip tunel sau butoi (ca un arc rotund continuu) sau pe cea a bolții în arcadă (ce consta din două bolți în formă de tunel care se intersectau) Stâlpii masivi, rotunzi, și pereții groși ai clădirilor romanice erau necesități structurale până la descoperirea tehnicilor perfecționate, asociate cu stilul gotic târziu, ce permiteau preluarea tensiunilor, unele dintre acestea (mai ales bolțile cu nervuri) fiind utilizate chiar și în perioada precedentă Printre cele mai impozante clădiri nou construite se numără abațiile, capelele și bisericile de pelerinaj situate pe drumul către biserica ce adăpostește moaștele Sf lacob, în Compostela, din Spania Multe construcții aveau o arcadă (un culoar construit în jurul bisericii) pentru pelerini Bisericile din perioada romanică erau pline de culoare, fiind intens decorate cu sculpturi pictate și fresce, dar și cu icoane bogat împodobite Călugării care realizau Bibliile decorate, Psaltirile (Cartea Psalmilor) sau cărțile de rugăciuni considerau munca lor ca pe un act de devoluțiune religioasă 7 GOTIC Stilul gotic este un stil artistic răspândit în Europa medievală începând cu anul 1140 și până în jurul anului 1500 Termenul a fost introdus în anul 1550 de Giorgio Vasari, care făcea aluzie peiorativă la tribul germanic al goților, ca prototip pentru o cultură inferioară, barbară Goticul nu s-a manifestat doar în domeniul arhitecturii, ci și în cel al artelor plastice (pictură, sculptură) Arhitectura gotică reprezintă unul din stilurile arhitecturale asociate cu catedralele, precum și cu alte biserici din aproape toată Europa în timpul perioadei medievale, începând cu secolul al Xll-lea și încheind cu anii 1500 Ca o situare mai exactă în timp și spațiu, cele mai importante opere arhitecturale gotice acoperă perioada 1140 - 1500, fiind construite din România până în Portugalia și din Slovenia până în Norvegia, Suedia și Finlanda A fost precedată de arhitectura romanică și a fost succedată de arhitectura renascentistă Arta gotică este diferită de arta romană printr-o greutate mai mare a formelor, prin tendința liniilor ascendente, prin căutarea echilibrului in locul stabilității maselor Două dintre elementele caracteristice ale arhitecturii gotice sunt bolta în arc frânt, sau ogiva, care este de fapt o intersecție longitudinală a doua boite clasice ale stilului romanic, și arcul de susținere al ogivei, așa numitul arc butant Un al treilea element definitoriu, care apare la multe clădiri gotice, nefiind însă omniprezent, este rozeta, prezentă atât în basoreliefuri cât și în alte forme ornamentale Stilul gotic este o transformare a stilului romanic, apărut din necesitatea de da o altă dimensiune verticală clădirilor Goticul flamboaiant, adică goticul târziu, a fost faza de apogeu artistic a goticului care s-a remarcat prin exagerarea abundenței detaliilor, în parte pentru a diminua greutatea pe care clădirile gotice o impuneau, respectiv pentru a încerca o salvare a stilului în Anglia, la începutul secolului al 19-lea, goticul cunoaște o re-evaluare și o nouă recunoaștere, de fapt o "renaștere" denumită gotic renăscut (Gothic Revival architecture) sau neo-gotic, producând clădiri memorabile, dintre care Palatul Westminster, care a fost total refăcut după devastatorul incendiu din 1834, este un exemplu memorabil de gothic revival 8 RENAȘTERE Renașterea este denumirea curentului de înnoire socială și culturală care a apărut în Europa la sfârșitul Evului Mediu, în secolele al XV-lea și al XVI-lea, înnoire caracterizată prin reînviorarea interesului pentru cultura și arta antichității clasice Renașterea a început în Italia și s-a răspândit în Europa occidentală în această perioadă s-au produs profunde transformări sociale, politice, economice, culturale și religioase care au marcat tranziția de la societatea medievală către societatea modernă Societatea feudală a Evului Mediu, cu structura sa ierarhică rigidă, dominată de economia agrară și sub puternica influență a Bisericii Catolice, a început să se destrame în decursul Renașterii, un rol determinant l-au avut oamenii de cultură și artiștii înclinați spre clasicismul greco-roman Noțiunea de "Renaștere" (în franceză: Renaissance, în italiană: Rinascimento) a fost folosită pentru prima dată la începutul secolului al XlX-lea de către istoricul francez Jules Michelet, de la care a fost preluată de istoricul elvețian Jacob Burckhardt în lucrarea sa fundamentală "Die Kultur der Renaissance in Italien" ("Cultura Renașterii în Italia"), 1860 Acesta din urmă a definit Renașterea drept perioada cuprinsă între pictorii Giotto și Michelangelo în acest timp, omul recapătă conștiința de sine ca individ, după o lungă perioadă de anihilare filozofică a personalității Condiții istorico-culturale în urma cercetărilor istorice din ultimii ani, Evul Mediu nu mai este considerat drept o epocă întunecată, lipsită de creativitate culturală Datorită așa-ziselor "scriptoria" din mănăstirile medievale se păstraseră exemplare în limba latină din scrierile autorilor greci sau romani, ca Aristotel și Thucydide, Virgiliu, Seneca, Cicero și Ovidiu Sistemul de drept din societatea modernă își are originea în dreptul civil și canonic din secolele al Xll-lea și al Xlll-lea Gânditorii Renașterii s-au ocupat mai departe cu studiul gramaticii și retoricii medievale în domeniul teologiei au continuat tradițiile filozofiei scolastice, iar interpretarea filosofiei platoniciene și aristoteliene și-a păstrat mai departe un rol decisiv După ce a conceput o mai bună repartizare a bogățiilor Bisericilor, după ce a echilibrat condiția precară a călugărilor și preoților cu cea a episcopilor și abaților, și după ce a reinstalat disciplina în cadrul clericilor, ce fusese tolerantă sub merovingieni, Carol cel Mare a sprijinit deschiderea de școli episcopale și mănăstirești și a făcut apel, pentru ridicarea nivelului cultural al clericilor Au fost reînființate școlile publice după modelul vechi roman, încercându-se astfel să se înlăture practica germanică de educare a tânărului în familie cu ajutorul unui perceptor Școlile nou înființate se aflau în jurul mănăstirilor Datorită învățământului practicat în noile școli înființate, care viza în deosebi interesele nobililor, ce-și trimiteau copii cu precădere spre a fi instruiți, cultura a dobândit treptat un caracter clericalo-feudal Limba folosită în școli și administrație a fost latina clasică în această perioadă s-a scris pe pergament întrucât, la mijlocul secolului al VIII-lea, papirusul, material fragil adus din Egipt și devenit din ce în ce mai scump și mai rar, a fost abandonat Numărul atelierelor de copiat și multiplicarea manuscriselor au dat bibliotecilor epocii carolingiene o bogăție nemaicunoscută până atunci Se pare că mănăstirea Fulda avea biblioteca cea mai bogată: aproximativ o mie de volume De reținut este faptul că renașterea artelor, deși a stat sub bagheta politică și religioasă, a reușit să fie totuși mai originală și mai puțin dependentă de aportul străin, sau de cel al trecutului Artiștii nu au căutat neapărat să copieze modelele clasice, ci să introducă mai de grabă elemente noi Contrar aparențelor, istoria ca reconstrucție nu este dinspre trecut către noi, ci dinspre prezent către trecut, deoarece trecutul este acela care se integrează în prezent Descoperirile geografice Descoperirile geografice au schimbat radical concepțiile asupra lumii La 12 octombrie 1492, Cristofor Columb debarcă pe insula Guanahani din arhipelagul insulelor Bahamas și descoperă, astfel, America în 1497 Vasco de Gama descoperă drumul spre India, trecând în Oceanul Indian pe la Capul Bunei Speranțe din sudul Africii Prin expediția întreprinsă de Magellan între 1519-1522 dispar și ultimele îndoieli asupra formei sferice a Pământului Progrese în știință și tehnică în cursul secolului al XVI-lea au fost traduse unele din cele mai importante lucrări grecești în domeniul matematicii și s-a găsit soluția ecuațiilor de gradul trei Cunoștințele obținute în astronomie de către Nicolai Copernic (1473-1543), Tycho Brahe (1546-1601) și Johannes Kepler (1571-1630), prin descoperirea legilor mișcării planetelor, depășesc viziunea geocentrică a lui Ptolemeu, conducând la reprezentarea heliocentrică a sistemului solar Către sfârșitul secolului al XVI-lea, Galileo Galilei (1564-1642) aplică modelele matematice în studiul fenomenelor fizice Un eveniment determinant îl constituie punerea la punct a imprimeriei cu caractere mobile - tipografiei - de către Johannes Gutenberg (1440), ceea ce contribuie la răspândirea largă a cunoștințelor Schimbări politice și religioase în această perioadă începe dezvoltarea unor state teritoriale, începând cu statele-orașe italiene și continuând în Germania, Franța și Spania Clerul, în special cel înalt, își schimbă modul de viață, renunțând la preocupările exclusive de cult și aspirând la o participare activă în politică Papi, cardinali și episcopi nu se mai deosebesc în această privință de negustori sau conducători politici Creștinismul rămâne, totuși, elementul preponderent al culturii Viziunea umanistică asupra teologiei și scripturilor sfinte a dus, în cele din urmă, la apariția reformei protestante, inițiată în Germania de către Martin Luther (1483-1546), și răspândită apoi în întreaga lume catolică Trăsăturile caracteristice ale Renașterii Ruperea cu tradițiile Acest fenomen a fost decisiv în special în domeniul istoriografiei Opere ca "Historiarum Florentini populi libri XII” (1420) de Leonardo Bruni și "Istorie florentine” (1520) de Niccolo Machiavelli sunt exemple ale unui nou mod de a interpreta istoria și problemele statale Propriul lor timp îl considerau epocă a luminii Umanismul Baza spirituală a Renașterii a constituit-o umanismul Interesul enorm pentru cultura antichității a dus la căutarea și descoperirea manuscriselor clasice: "Dialogurile" lui Platon, operele istorice ale lui Herodot și Thucydide, creațiile dramatice și poetice ale grecilor și romanilor Cultivarea armonioasă nu numai a spiritului, dar și a corpului, care în perioada medievală era total discreditată, a devenit în timpul Renașterii un scop educativ Viziunea teocentrică a trecutului s-a transformat într-una antropocentrică: centrul atenției în studii științifice și creații artistice a devenit omul Renașterea italiană Primele manifestări ale Renașterii au avut loc în Italia După Pacea de la Lodi (1454) a intervenit un echilibru între diversele forțe politice care a dus la o perioadă de relativă liniște și, în consecință, la dezvoltarea economică a orașelor din centrul și nordul Italiei, favorizând înflorirea artei și literaturii, încurajată și susținută financiar de bogatele și influentele familii Medici din Florența, Este din Ferrara, Sforza din Milano precum și de ducii de Urbino, dogii venețieni și de papalitatea romană Arte plastice Dezvoltarea artei în Renașterea italiană are loc la începutul secolului al XV-lea în Florența Filippo Brunelleschi (1377-1446), cel mai însemnat constructor al Renașterii, descoperă perspectiva liniară - caracteristică artei din această perioadă - și realizează cupola Domului din Florența (1436) Lorenzo Ghiberti (1378-1455) devine cunoscut prin realizarea porților de bronz ale Baptisteriului din fața Domului, numite, mai târziu, de către Michelangelo "Porțile Paradisului" Donatello (1386-1466), prin stilul său plastic, a influențat și pictura Printre cele mai importante opere ale sale este statuia de bronz a lui David, prima sculptură care, ca în timpurile antichității, prezintă din nou corpul omenesc gol, fără veșminte în pictură, Cimabue (1240-1302) și elevul său Giotto di Bondone (1266-1337) -frescele din capela "Scrovegni" din Padova și din capela "Santa Croce" din Florența -, pot fi considerați ca precursori Un loc aparte îl ocupă Sandro Botticelli (1445-1510), care a lucrat pentru familia Medici din Florența și pentru Vatican Dintre cele mai cunoscute opere ale sale sunt de menționat "Nașterea lui Venus" (La nascita di Venere) (1482) și "Primăvara" (1474) în anul 1500, Leonardo da Vinci (1452-1519) se întoarce la Florența, venind de la Milano, unde pictase fresca Cina cea de Taină pentru biserica Santa Maria delle Grazie în acest timp, Michelangelo (1475-1564) lucrează la statuia de marmură a lui "David", care avea să devină semnul distinctiv al orașului Florența Centrul de greutate al artei se mută la Roma, la curtea papei luliu al ll-lea, care încurajează realizarea unor proiecte ambițioase înăuntrul și în afara Vaticanului Domul "Sfântul Petru" (San Pietro), este construit după planurile lui Donato Bramante (1444-1514), în "Capela Sixtină" Michelangelo pictează plafonul și fundalul ("Judecata de Apoi") Rafael Sanzio (1483-1520) decorează camerele (Le Stanze di Raffaello) din palatul Vaticanului - printre alte motive, celebra "Școală din Atena", în care sunt figurați diverși filozofi ai antichității Tiziano Vecello (1488-1576) este cel mai însemnat reprezentant al Renașterii în Veneția El pictează și pentru Carol Quintul, care îl numește pictor oficial al curții regale spaniole Un alt reprezentant de seamă al picturii din această perioadă a fost Correggio (1489-1534), care a trăit cea mai mare parte a vieții sale în Parma, unde a realizat principalele sale opere (de exemplu, frescele din biserica San Giovanni Evangelista) Manierismul începând aprox cu anul 1590, prevalează arta manieristă cu diverse tendințe stilistice, în care - în contrast cu seninătatea clasică a perioadei precedente - repertoriul formelor devine exagerat, corpurile omenești apar șerpuitoare și crispate (Figura serpentinata), tablourile sunt încărcate cu multe elemente decorative, anunțând ivirea stilului "baroc" Reprezentanți valoroși ai manierismului sunt: Rosso Fiorentino (1494-1540), pictează palatul Fontainebleau din apropierea Parisului; Andrea Palladio (1508-1580), pictor și arhitect din Vicenza, inițiază stilul palladianist, care va influența arhitectura engleză din sec al XVIIl-lea; Benvenuto Cellini (1500-1571), miniaturist și sculptor din Florența, realizează celebra sculptură în bronz "Perseu cu capul meduzei", care se găsește în Loggia dei Lanzi (Piazza della Signoria); Giorgio Vasari (1511-1576), pictor, arhitect și biograf A scris "Vite de' piu eccellenti architetti, scultori e pittori" (1550); Arhitectura Renașterii în arhitectura Renașterii se pot deosebi două tendințe: O primă tendință este caracterizată prin folosirea formelor de expresie ale antichității Aceasta se realizează în jurul anului 1500, în perioada de apogeu a Renașterii, prin construcțiile clare și armonice ale lui Donato Bramante, și se răspândește în tot restul Italiei Se folosesc ca elemente de construcție coloanele, pilaștrii, capitelurile, frontonul triunghiular, arcadele, preluate din tratatul de arhitectură al lui Vitruviu ("De architectura", sec I î Hr ), la care se adaugă cupolele (Domul din Florența, Bazilica Sfântul Petru din Roma) Fațadele sunt concepute ținându-se seamă de simetrie și ordine Arhitecții sunt considerați artiști și aparțin păturii cultivate a societății A doua tendință, proprie mai ales țărilor nordice, îmbină elementele antice cu tradițiile stilului medieval, în care predomină liniile verticale combinate cu ogivele gotice Se adaugă ornamente și arabescuri (în Spania) Din Italia, Renașterea se răspândește și în alte țări din Europa apuseană Spiritul Renașterii italiene a pătruns în Franța datorită unor personalități ca Leonardo da Vinci și Benvenuto Cellini, prezenți la curtea regelui Francisc I și participanți la proiectarea decorării palatului din Fontainebleau 9 BAROC Baroc (în italiană și portugheză Barocco, în franceză și engleză Baroque) desemnează simultan o perioadă în istoria europeană dar și un curent artistic care a fost generat în Roma, Italia, în jurul anilor 1600, migrând și fiind relativ rapid asimilat în celelalte țări și culturi europene, de unde a migrat apoi și în cele două Americi dar și în alte părți ale lumii Stilul baroc se regăsește clar reprezentat în arhitectură, dans, filozofie, mobilier, muzică, literatură, pictură, sculptură și teatru Barocul, ca modalitate artistică, a excelat în arhitectură între 1600 și 1780 în întreaga Europă, având o revitalizare ulterioară în decursul secolului al 19-lea care s-a extins uneori (spre exemplu, în România, a reînflorit până în ani premergători Primului război mondial) până în 1920 Indiferent de domeniul în care se regăsește, stilul baroc se caracterizează prin utilizarea exagerată a mișcării și a clarității, respectiv a bogăției folosirii detaliilor ce simbolizează lucruri ce se pot interpreta cu ușurință și lipsă de ambiguitate Toate aceste elemente sunt folosite de către artiștii genului baroc pentru a produce momente de tensiune, drama, exuberanță și grandoare în privitor, ascultător și/sau participant la actul de cultură Cuvântul care se folosește astăzi pentru a desemna barocul în toate limbile este de origine portugheză ("barocco"), trecut prin filiera limbii franceze ("baroque") în ambele limbi, sensul inițial al cuvântului era un substantiv ce desemna o perlă de formă neregulată Ca adjectiv desemnează ceva migălos și realizat în cele mai mici detalii, uneori realizat cu un exces de zel, posibil superfluu Atât Biserica Catolică cât și aristocrația seculară au aderat rapid la valorile barocului, ba chiar mai mult, l-au îmbrățișat și încurajat pentru că vedeau în el diferite modalități de a-și extinde controlul asupra societății Nu întâmplător, clădirile baroc au fost construite în spații largi, publice sau private, având prin concepție și structură o succesiune de intrări, holuri, încăperi, coridoare, scări interioare și exterioare, săli de recepție, crescând progresiv în volum, grandoare și opulență Nașterea barocului Nașterea barocului este categoric legată de decizia Conciliului de la Trient (Concilio di Trento) din anii 1545 - 1563 privind modul în care Biserica Romano-Catolică vedea evoluția picturii și sculpturii bisericești Ideea era ca artiștii să realizeze opere vizuale care să se adreseze tuturora, dar mai cu seamă celor mulți și needucați, decât grupului extrem de restrâns, pe vremea aceea, a celor avizați Deși singular, prin viziunea și realizările sale geniale în arhitectură, pictură și sculptură, formând o clasă aparte, Michelangelo poate fi considerat printre cei care prezintă în arta sa elemente ale viitorului stil baroc Termenul de muzică baroc definește o schimbare în muzica timpului, care din polifonică devine "baroc" prin utilizarea lungimilor contrastante a diferitelor fraze muzicale, a folosirii contrapunctului și a armoniei Nașterea operei ca gen muzical aparte s-a produs la începutul barocului prin fuziunea dintre muzică și poezie, fiind mai apoi dezvoltată și evoluând la genul muzical consacrat de astăzi în timpul perioadei rococo în literatură, atracția exercitată de simplitate, forță, dramatism și claritate conduc la apariția ritmurilor sincopate pe o scală largă, ca fiind total opuse temelor sofisticate, metafizice Barocul arhitectural Barocul arhitectural este forma cea mai grandioasă, clară și "vizibilă" a barocului în arhitectura de tip baroc, accentul cade pe folosirea elementelor arhitectonice ce conferă măreție și grandoare, așa cum ar fi: coloane masive, bolți înalte, arcade largi, domuri copleșitoare, culori de intensități puternic contrastante (așa-numita metodă a clar-obscurului, care a fost folosită în special în pictură), volume și spații goale impresionante Comparate cu clădirile realizate anterior, interiorul unei clădiri executate în stil baroc aduce ca una din inovațiile sale esențiale folosirea unui imens spațiu interior la intrare urmat de existența unor scări monumentale ce leagă parterul cu celelalte nivele ale clădirii Nu întâmplător, modelul scării interioare monumentale a devenit un laitmotiv ulterior al bunăstării burgheziei, fiind copiat la o scară proporțional redusă în diferite reședințe aristocratice de pretutindeni Concomitent cu folosirea acestei scări de proporții nemaiîntâlnite până atunci în arhitectură, o altă inovație importantă adusă de stilul baroc arhitecturii o constitue folosirea unei succesiuni de spații interioare ce cresc progresiv atât în volum cât și în bogația decorării culminând cu fastul, chiar opulența unei săli finale, ce poate fi o sală de recepție, o sală de conferințe sau o sală a tronului Atunci când se părea că stilul baroc în arhitectură fusese deja înmormântat, în plin secol al XlX-lea, noi manifestări ale acestuia au devenit celebre Printre acestea se numără și Opera din Paris, denumită și Opera Garnier, după numele arhitectului Charles Garnier, care a conceput-o și a realizat-o între 1857 și 1874, după ce fusese selecționat prin concurs ca un ilustru necunoscut de 35 de ani Intrarea monumentală a Operei, cu un imens spațiu gol interior, cu o scară maiestoasă ce se desparte perfect simetric în două conducând la nivelele superioare Alături de acestea, se numără și coloanele duble impunătoare, arcadele largi, romanice, ornarea bogată a oricăror suprafețe libere, decorarea absolut fastuoasă a tavanului, toate fiind elemente esențiale ale unei construcții realizate în stil baroc, de data aceasta redenumit neo-baroc Stilul arhitectural baroc Roma, Italia - Fontana di Trevi Roma - Colonnati di Piazza San Pietro Stilul arhitectural neo-baroc Opera din Paris, Franța - arhitect Charles Garnier Semper Oper, Dresden, Germania Barocul vizual Pictorii care au excelat în folosirea elementelor stilului baroc în pictură au folosit în mod accentuat figuri umane surprinse în decursul mișcării, puternice contraste de lumină și întuneric (acea tehnică cunoscută sub numele generic de clarobscur), culori puternice, saturate și un echilibru compozițional mai degrabă dinamic decât static, considerat de multe ori chiar dezechilibru compozițional De asemenea, folosirea liniilor de compoziție de forme curbate, asemănătoare unor litere S multiple, a diagonalelor repetate de tip ascendent și descendent comparativ cu liniile drepte, orizontale și/sau verticale, folosite preponderent anterior, sunt alte elemente tipice ale barocului de tip vizual Peter Paul Rubens, considerat de mulți specialiști cel mai mare pictor european, maestru incontestabil al barocului pictural, a folosit compoziții complexe cu personaje multiple, pictate din unghiuri diferite Barocul sculptural Precum întreaga mișcare artistică a barocului, sculptura realizată în acest stil este în primul rând destinată unei citiri directe, adresându-se direct simțurilor umane și componentei emoționale a privitorului De asemenea, sculptura barocă este caracterizată printr-o dorință irezistibilă a artistului de a sugera mișcarea prin surprinderea unei acțiuni în timpul execuției sale, preferabil în momentul său cel mai important, relevant și/sau critic Mobilier baroc Mobilierul baroc, aidoma stilului artistic baroc se caracterizează prin forme curbe ample, bogăție în ornamentare și detalii sculpturale numeroase De pildă, picioarele scaunelor sunt frecvent curbate terminându-se într-o formă stilizată ce amintește de laba unor canine și/sau feline Adesea, picioarele scaunelor, canapelelor, sofalelor și dulapurilor mobilierului baroc au forme clar sculptate în forma labei unui leu, simbol al puterii Imaginea alăturată, luată într-un magazin specializat în vinderea mobilierului de sorginte baroc, original, refăcut sau recreat, este edificatoare Decorații interioare Decorarea interioarelor, ca artă și știință a modificării formelor și spațiilor interioare prin folosirea anumitor culori, materiale și obiecte este veche precum societatea umană în cazul barocului, decorațiile interioare suferă masiv influența stilului baroc din arhitectură, sculptură și pictură, fiind dominate de artefacte baroc, dar și înaintarea națiunilor, ce aduc pe scena istoriei industrializarea, ca un element esențial spre drumul unor viitoare democrații moderne Decorațiile interioare ale epocii baroc erau, mai ales, alcătuite din piesele de artă specifice ale epocii respective: picturi, sculpturi, mici statuete, mobilier, tapet aplicat pe pereți Stilul decorativ interior era bogat, chiar prea bogat, uneori opulent, în diferite artefacte, piese de mobilier și tapițerii Piața San Pietro - Roma Biserica Sant’lvo alia Sapienza - Roma 10 ROCOCO Rococo este un stil arhitectural, decorativ, artistic și de design interior care a fost generat în Franța secolului al 18-lea, dar care s-a răspândit ulterior în întreaga Europă și apoi în cele două Americi, mai ales în ceea ce se numește America latină, adică în țările de limbă spaniolă și portugheză Considerat adesea ca o perioadă relativ târzie din evoluția barocului, fiind caracterizat mai ales de bogăția și varietatea detaliilor și a ornamentelor, respectiv de exagerarea caracteristicilor barocului până la opulență, rococo este privit astăzi ca o perioadă relativ distinctă în evoluția artei occidentale Spre sfârșitul perioadei sale de existență, a devenit relativ sincron și de multe ori s-a apropiat sensibil de neoclasicism Aidoma arhitecturii, interioarele rococo ridică ornamentarea bogată, în toate aspectele sale, la rang de postulat Astfel, interioarele rococo prezintă similar fațadelor clădirilor timpului, pereți pictați și ornamentați (uneori chiar tavanele fiind decorate similar pereților), mobilier impozant, masiv și elaborat ornamentat, sculpturi de dimensiuni mici și medii, oglinzi de diferite dimensiuni, tapițerie în ton cu arhitectura, multiple reliefuri aplicate și, evident, picturi în ulei de diferite dimensiuni Frecvent folosit în epoca plină de lejeritate socială a Măriei Antoinette, stilul rococo își datorează numele unei combinații lingvistice dintre cuvântul francez rocaille, adică scoică, și cel italian barocco, adică de sorginte baroc Bogăția ornamentației vecină cu opulența, curbele ornamentale infinit încolăcite folosite cu obstinație, respectiv accentuarea cu precădere a artelor decorative și a designului interior, au creat un fel de tratare cu indulgență superioară a întregului curent în prima treime a secolului al 19-lea, când rococo-ul atinsese apogeul său Oricum, relativ repede, termenul de rococo s-a impus în lumea criticii de artă a anilor 1850, nemaifiind privit peiorativ, ca ceva vetust ci, așa cum o merita, ca o întreagă perioadă artistică marcantă 11 NEOCLASIC Neoclasicismul este o mișcare în arta, arhitectura și designul Europei și Americii de Nord, în secolele al XVIII-lea și al XlX-lea, caracterizată prin revirimentul stilului clasic grecesc și roman Printre reprezentanții de frunte ai mișcării s-au numărat arhitecții Claude-Nicholas Ledoux și Robert Adam, pictorii Jacques-Louis David, Jean Ingres și Anton Mengs, sculptorii Antonio Canova, John Flaxman, Bertel Thorvaldsen și Johann Sergel precum și designerii Josiah Wedgwood, George Hepplewhite și Thomas Sheraton Aceasta „noua lectură" este menită să ducă la redescoperirea simplității și profunzimii naturii, spre deosebire de trăirile superficiale ale rococo-ului Temele mitologice și antice, sunt din nou prezente în timpul primului Imperiu (1804-1814), neoclasicismul devine stilul oficial Revoluția franceză se folosește și ea de acest stil pentru a evidenția virtuțile patriotice, regândind valorile antice în termeni morali Artistul trebuie să fie acum o persoană angajată civil, care să-i învețe pe ceilalți faptele eroilor antici, simulând astfel virtutea Stilul neoclasic se caracterizează in principal printr-o întoarcere la formele greco-romane pentru artiști, nu este vorba de a recurge la imitarea servila a Antichității sau la expereinta Renașterii italiene, ci de a dezvolta noi principii, destul de repede transformate in reguli rigide: claritate a expunerii, simplitate a structurii prin intermediul ordinii, al simetriei, al proporțiilor Nașterea stilului Neoclasic are o data foarte bine precizata: 1756 Atunci când un mare pasionat pentru arte, bancherul Lalive de Jully, a decis sa construiască un ambient in intregime inspirat din arta greceasa A apelat la cunoscutul arhitect de atunci Barreau de Chefdeville Era pe vremea când călătoriilor in Italia si Grecia erau foarte frecvente, când pasiunea pentru lumea antica a invadat Europa, alimentata si de excavarile arheologice tot mai numeroase Cum poate fi recunoscut ? Elegant, extrem de rafinat si armonic in toate proporțiile sale, stilul Neoclasic se identifica cu Franța din perioada lui Ludovic al XVI-lea, urcat pe tron in anul 1774 Perioada sa de aur a durat peste doua zeci de ani, pana in anul 1795 Liniile pure si riguroase ale mobilierului este prima caracterstica a noului stil Piesele de mobilier amintesc de formele monumantale, dar elegante ale arhitecturii clasice Decoratiunile, inspirate din lumea grecilor si romanilor din antichitate, prezintă in plus si noi elemente ale culturii vechi egiptene (in special după campania lui Napoleon in Egipt in 1798) In aceasta perioada, se nasc noi piese de mobilier uzual, cum sunt „console dessert", utilizate de regula in pereche, utile pentru servirea prânzului, ca si „meridienne", un pat singular pentru repaus, care va substitui dormeza Motive decorative Cele mai tipice sunt aplicațiile de bronz aurit, răspândite de-a lungul fațadei mobilierului, de-a lungul picioarelor lungi si subțiri ale scaunelor si fotoliilor, precum si in jurul mânerelor adesea inelare Chiar daca sunt numeroase, aceste decoratiuni sunt mereu frumoase si grațioase Foarte rafinate sunt si tehnicile de aurire si de intarsiere cu motive inspirate din lumea vegetala si mitologica: conuri de pin, cornul abundentei, festoane, ghirlande de trandafiri si de fructe, impletituri de ramuri, trofee militare, acvile imperiale, albine (pe care le iubea Napoleon), cariatide, masti, sfincsi, lei inaripati Tradiționale si marchetariile (tehnici de incrustare pe suprafața obiectelor a unor bucăți de placaj de diferite esențe, de fildeș, de bronz, etc ) cu intarsii din lemn prețios pe centrul tăbliei meselor si pe fata mobilelor secretaire Printre motivele decorative apar medalioane din porțelan, intarsii cu priveliști arhitectonice si, mai târziu, motive geometrice cu romburi si patrate Materiale Printre tipurile de lemn preferate ale noului stil sunt: mahonul, bois de rose si bois d’amboine, peste care abunda aplicațiile din bronz Unele mobile sunt decorate si cu pietre dure, in timp ce platoul de pe masa si secretaire este aproape intotdeauna din marmora, alba sau policroma Bumbacul, panza si catifeaua sunt cele mai intalnite exemple In interioarele somptuoase se intalnesc materiale precum matasea sau taftaua Mobilierul Scaunele prezintă un spatar oval sau dreptunghiular Picioarele sunt in general drepte, cu striatiuni verticale sau in spirala Bratarele formează un unghi drept, legate de spatar printr-o mica curbura Patul are porțiunile din lemn pictate, aurite sau naturale O mobila foarte importanta era secretair-ul, poziționat in centrul camerei, construit in general in modele cilindrice Modelul „armoire” este sprijinit de perete Consolele, de obicei in pereche, sunt adesea prevăzute cu rafturi inchise intr-o vitrina Biroul plat este si acesta o piesa ce aparține acestei perioade, la fel ca micile piese, cum sunt „tricoteuse”, „la table en chiffonniere”, prevăzută cu doua raftrui, „serviteur”, pentru lectura, „toilette”, adesea cu planuri rabatabile care ascund oglinzi Caracteristicile neoclasicismului sunt ordinea, simetria si echilibrul vizual întotdeauna exista un element central, care focalizează incaperea, ca de exemplu un semineu de marmura grandios, cu o oglinda mare, încadrata de o rama aurie si flancata pe ambele parti de aplice Acest aranjament este perfect simetric Paleta de culori este inspirata din natura: tonuri de galben, albastru, verde, brun, dar si tonuri mai blânde, ca teracota, gri, roz Un accent de negru bine plasat este binevenit pentru a sublinia atmosfera clasica De asemenea, folosirea ornamentației clasice - de exemplu, coloane grecești sau romane, busturi si brauri pictate pe perete - poate face trimiteri imediate la acest stil Nu se folosește alb strălucitor nici macar ca accent Albul trebuie sa fie subtil, natural Pardoseala este realizata din materiale naturale - lemn, piatra sau marmura Pe scurt, in secolul al XVII-lea s-au descoperit o multitudine de situri arheologice greco-romane, dintre care cele mai importante au fost Pompei si Herculaneum Timp de 200 de ani după aceea oamenii s-au intrecut in a comunica si a aplica principiile arhitecturii si decoratiunilor descoperite, ce au reprezentat o gura de aer proaspăt pentru toti originalii vremii, după ani de dominație a întortocheatului stil rococo 12 ECLECTIC Stilul eclectic reprezintă un amestec de decoratiuni si mobilier din zone si epoci diferite, combinate după bunul plac al proprietarului Stilul eclectic nu se supune unor reguli, el reflecta personalitatea unica a celor care opteaza pentru acest stil Stilul eclectic reprezintă o combinație de doua-trei stiluri in asa fel incat sa se realizeze un tot unitar Aflandu-se in contrast cu stilul minimalist, stilul electic este preferat mai ales de persoanele carora le plac incaperile incarcate Este un stil imaginativ, care tine de talentul estetic si personalitatea fiecăruia Elemente definitorii pentru stilul eclectic Instrumentele decoratorului - culoarea, imprimeuri, texturi si compoziția - nu pot fi ignorate nici macar in cazul stilului eclectic Mobilierul dintr-un spațiu amenajat in stil eclectic este o combinație bine gandita de piese de mobilier asemanatoare, dar nu din același set Un fotoliu elegant moștenit din familie, poate fi îmbinat cu o canapea in stil contemporan cu linii minimaliste In același spirit eclectic, in spatii foarte generoase se aseaza in jurul unei mese scaune din diverse trenduri si stiluri istorice O decoratiune sau piesa de mobilier din materiale ieftine, si care nu reprezintă nici un stil vor lașa impresia de chinezarii si turcisme ieftine! Acestea se numesc kitch! Contrastele cromatice nerafinate pot deveni si ele kitch! Culori Paleta de culori folosita este diversa Insa, ca o regula generala, culorile neutre sunt folosite in special crearea fundalului si pentru piesele de mobilier de dimensiuni mari iar culorile mai “indraznete”, pentru accente si mici detalii De alfel crearea de contraste reprezintă un element characteristic stilului eclectic Cele mai întâlnite culori sunt diverse nuanțe de alb, crem, maro, gri si negru Mobilier Alegerea mobilierului tine de preferințele personale Nu exista o regula in combinarea elementelor de mobilier, astfel ca ele pot fi clasice sau contemporane, sobre sau nonconformist, apartinand unor stiluri total diferite Texturile brute pot fi combinate cu material fine si elegante iar elementele uzate pot fi alaturate elementelor finisate De regula, se folosește mobile apartinand unor epoci diferite ce sunt combinate intr-un mod neașteptat dar totuși logic O tehnica de a crea un interior eclectic mai unitar este aceea de a folosi piese de mobilier din lemn de aceasi culoare O variant asemanatoare este aceea de a potrivi material textile - tapiserii, draperii, stofe - din punct de vedere cromatic si al texturii Decorați uni Stilul eclectic inseamna crearea de contraste attractive si neașteptate intre elemente vintage Designerii eclectici nu se rezuma doar la stilurile foarte cunoscute, ci adopta si elemente apartinand unor stiluri locale, mai puțin cunoscute publicului larg Colecțiile de piese de același fel apartinand unor stiluri sau culture diferite sunt un alt element characteristic pentru stilul eclectic Sau din contra, o casa amenajata in stil eclectic poate fi decorate cu obiecte colecționate din intreaga lume sau specific unui anumit loc, dar care nu seamnana neaparat unele cu altele O alta tehnica specifica in decorarea unui interior in stil eclectic este dispunerea unui obiect disparat, care sa nu apartina nici unei tendințe folosite pentru decorarea spațiului respective ORIENT 13 CHINA Pe valea fluviului Huang-Go, acum aproximativ 4000 de ani se nastea o civilizație înfloritoare, mistica, ce avea sa impresioneze peste veacuri cultura europeana Izolata in mod natural de restul Orientului: in vest, lanțuri de munți dintre cei mai inalti din lume au legat-o si totodată au separat-o de vasta zona a Tibetului, in nord, gigantica construcție, Marele Zid Chinezesc, Marea Galbena in est, si Marea Chinei in sud, adapostita de un cadru geografic vast (de la “munți abrupti, desert sau stepa, la imense câmpii fertile, jungla sau zone mlăștinoase) dificultățile de acces in spațiul Chinei, i-au permis tarii sa dezvolte o civilizație in cadrul careia influentele străine si popoarele năvălitoare au fost repede asimilate ” “Tradiția situează la începuturile istoriei chineze un număr de imparati legendari Astfel, primul imparat, Fu-xi ar fi inventat plasa de pescuit si laturile vânătorilor; el a inceput cel dintâi sa coaca alimentele, sa imparta tara in clanuri si sa domesticească animale Celui de-al doilea, Sheng-nong, i se atribuie invenția plugului, cultura cerealelor, stabilirea târgurilor si descoperirea proprietăților curative ale plantalor Urmeaza Huang-Ji, care ar fi inventat caruta si barca, arcul si săgețile, mortarul si construirea caselor, scrierea si cele 12 tonuri muzicale; el ar fi instituit riturile mortuare si sitemul preturilor, a impartit tara in provincii si a initiat creșterea viermilor de matase Un caracter mai puțin mitic, mai puțin vag, au ultimii trei:Yao, Shun si Yu; primului i s-ar datora invenția imbracamintii, muzica liturgica, determinarea astronomica a lunilor si anotimpurilor, lupta contra triburilor Miao, instituirea celor 5 pedepse si a sistemului funcționăresc; iar ultimilor doi-organizarea statului, reglarea cursului fluviilor si turnarea primelor trepieduri de bronz ” Pentru chinezi, natura întreaga este pătrunsă de o esența divina; in ea se integrează si din ea se desprinde si natura umana cereasca si ea, in ultima instanța Un principiu comun de ordine reglează atat mersul Universului, cat si cel al societății umane Natura si societatea alcătuiesc o societate intima Omul trebuie sa isi conformeze comportamentul potrivit ritmului ordinei cosmice "Muzica reflecta armonia naturii si bazele morale ale societății umane; principiul uman sta la baza legilor universului “(R I Gruber) Si in China este evidenta legătură stransa intre muzica si lirica; cu atat mai mult cu cat fonetica limbii chineze, unde intelesul cuvântului se schimba in funcție de intonație “Chinezii nu au conceput niciodată puterile supranaturale intr-o forma umana In reprezentările lor religioase, zeițele erau simboluri abstracte, aproape geometrice Când au inceput sa proslăvească Cerul, ei nu l-au personificat niciodată pe stapanul universului si nici nu i-au dat un chip ” Confucianismul ("Școala învățaților"; sau Kongjiâo, "") este un sistem filozofic chinez care s-a dezvoltat inițial din învățăturile înțeleptului Confucius Tratatul acestuia se numește Analecte, «prin Confucianism este desemnată una dintre cele Trei Religii aflate în patrimoniul chinez, fundamentată de filosoful Kong-Fu-zi, în secolul al Vl-lea î H , religie în care: (I) Cerul, neconsiderat zeu, ci principiu garant al ordinii, devine puterea supremă / absolută, conștientă și activă, determinatoare a actelor / comportamentelor uman-terestre; (II) deși existența se bizuie pe virtutea esențială jen (jun) / omenie, din lume nu-i nimic de salvat, de vreme ce „oamenii nu sunt în stare să fie devotați semenilor lor“ și „n-au nici cum să-i poată sluji oamenii pe zei“, de vreme ce „nu poți cunoaște viața, neavând nici cum cunoaște moartea"; (III) preocuparea esențială a fiecărui ens rămâne să afle un Dao, adică o Cale păstrătoare a echilibrului între voința Pământului și voința Cerului', (IV) sacrificiile trebuie să fie pentru Cer și pentru Pământ; (V) totuși, menirea ens-ului pe pământ este de a se desăvârși întru ren /run (omenie), îndeplinindu-și datoria numai în concordanță cu ceea ce este adevărat și drept etc Numele reformatorului / filosofului chinez Kong-Fu-zi a fost latinizat în Confucius Doctrina Confucianismului se întemeiază pe următoarele lucrări „clasice": Yi jing / Cartea schimbărilor, Shi jing / Cartea odelor, Shu jing / Cartea edictelor, Li ji / Memorial de rituri, Yueh jing / Cartea muzicii, etc Lao Zi (chineză: pinyin: Lăozî; alte variante de transcriere Laozi, Lao Tse, Laotze, numele se traduce prin Bătrânul Maestru) este un filozof chinez, a cărui naștere este cel mai probabil databilă în jurul veacului VI înainte de Hristos Este figura fondatoare a taoismului și autorul cărții de bază a acestuia, Tao Te Ching - Cartea Căii și a Virtuții LAO ZI (570-490 Î Cr ) este autorul cărții sacre a daoismului, Dao De Jing, în care se spune că esența vieții este conferită de un spirit universal, de natură antinomică, divizat în feminin (yin) și masculin (yang), Pământ și Cer Omul poate dobândi nemurirea, dacă știe să hrănească acest duh universal Cartea cuprinde rețete pentru calea devenirii mistice învățătura aceasta s-a păstrat în cercuri restrânse, iar în secolul al ll-lea d Cr a dat naștere mai multor mișcări religioase de amploare socială Tao Te Ching) este un text clasic chinez, scris cam prin 600 î Hr și atribuit lui Lao Zi Este una din scrierile de referință ale filozofiei chineze, deoarece a stat la baza taoismului Titlul poate fi tradus în mai multe moduri, aceasta datorită polisemiei cuvintelor chineze Textul sacru este alcătuit din două părți (și forma titlului o arată): Tao/ Dao: înseamnă "calea", "drumul" , "principiul", "doctrina" sau pur și simplu "Calea" Acest termen, utilizat și de alți filozofi chinezi (Confucius, Mencius, Mozi, Han Feizi), semnifică aici partea esențială, primordială a universului Del Te: "virtute", "putere divină" Așadar 'Tao Te Ching" poate fi tradus prin: "Cartea Drumului către Adevăr" O altă accepție: "Cartea Drumului și a Virtuților Sale" Yin și Yang sunt două concepte religioase care își au originea în filozofia și metafizica chineză Aceste concepte reprezintă forțele primordiale și complementare ce compun universul și toate componentele acestuia Yin (Chineză: Pe/FE; pinyin: yîn; se traduce literal prin "loc întunecos, pantă (deal) nordică, mal (râu) sudic; noros, sumbru") este elementul întunecat; el este trist, pasiv, sobru, feminin, introvertit, intim, și corespunde nopții Yang (PIs/PS; yăng; "loc însorit, pantă (deal) sudic, mal (râu) nordic; strălucire solară") este elementul luminos; este fericit, plin de vitalitate, activ, strălucitor, masculin și corespunde zilei Yin este adeseori simbolizat de apă și de pământ, în timp ce Yang este simbolizat de foc și vânt Yin și yang sînt concepte fundamentale în filozofia și cultura chineze într-adevăr, cuplul yin-yang poate fi reprezentat sub forma unor forțe sau tendințe complementare care constituie infrastructura dinamică a universului Astfel, filozofia yin-yang poate fi explicația adecvată a schimbărilor în univers (atît pe plan uman, cît și pe cel al fenomenelor naturii) In basmele occidentale, inevitabil binele distruge râul Insa in orient, idea fundamentala este de a armoniza cele doua forte, reprezentate de Yin si Yang Astfel, când una dintre cele 2 forte incearca sa se extinda(sa o inghita pe cealalta), automat apare in interiorul ei, in forma absoluta si perfecta(cercul), forța opusa Pentru a elimina total una dintre cele 2 forte, trebuie distruse amandoua China este o tara mare si extraordinara, intinzandu-se de la deserturile din vest pana la oceanul din est Din punct de vedere cultural, China are una din cele mai bogate istorii dintre toate civilizațiile, intinzandu-se pe o perioada de 5000 de ani 1 Orașul Interzis Orașul Interzis, sau Palatul Muzeu, se afla in centrul Beijingului, in nordul Pieței Tiananmen, unde se afla faimosul portret al lui Mao Zedong pe zidul purpuriu al palatului Aici a fost palatul regal pentru dinastiile Ming si Qing, din anul 1420 pana in 1912, când ultimul imparat Pu Yi a abdicat 2 Marele Zid Chinezesc Marele Zid se intinde de-a lungul Chinei pe 6700 km In timp ce ultima construcție a avut loc după anul 1368 in timpul dinastiei Ming, construcția Zidului a inceput acum mai mult de 2000 ani De fapt, Marele Zid este alcătuit din mai multe ziduri care se interconectează, construite in timpul mai multor dinastii si de mai multi conducători 3 Războinicii de teracota Descoperita in 1974 când un localnic facea săpături pentru o fantana, armata de teracota a fost îngropata in anul 210 d Ch de către primul imparat al dinastiei Qin Armata este alcatuita de mii de statui de dimensiune 1:1, fiecare avand trasaturi unice, avand stiluri de armuri diferite, in funcție de gradul lor Muzeul Armatei de Teracota este localizat in Xi'An, provincia Shanxi 4 Palatul Potala, Lhasa Acum un muzeu chinez, Palatul Potala reprezenta casa lui Dalai Lama, conducătorul spiritual al tibetanilor buddhisti Faimos pentru pereții sai albi impunători ce inconjoara palatul roșu interior, clădirea se afla la peste 3700 de metri inaltime 5 Bund, Shanghai Bund, care inseamna indiguire, reprezenta casa celor mai puternici oameni de afaceri din Shanghai la finalul anilor 1800 si inceputul anilor 1900 Bund reprezintă un loc grozav pentru a vedea exemplele istoriei arhitecturale bogate a Shanghai-ului, unul din ele fiind clădirea HSBC, construita in 1923 6 Modernitatea din Hong Kong Puteti vedea China moderna - si Asia - la cel mai inalt nivel tehnologic, vizitând Hong Kong-ul Plimbarea pe străzile din Kowloon oferă calatorului posibilitatea de a vedea unele dintre cele mai frumoase arhitecturi moderne din China, dominata de Turnul Băncii Chineze Interioare in stil chinezesc Feng shui este practicat in foarte multe tari asiatice Feng Shui este o tehnica de amenajare a spațiului in care trăim, avand origine chineza si fiind veche de peste 4000 de ani Designul chinezesc se remarca prin culori stridente si mobilier si accesorii pline de ornamente Piesele de mobilier prezintă modele din lemn sculptat cu detalii vopsite manual si suprafețe lăcuite foarte lucioase Accesoriile urmeaza si ele acest stil dramatic prezentând motive animaliere si bestii mitologice, precum maimuțe si dragoni Obiectele foarte cautate pentru interioarele amenajate in stil chinezesc sunt recipientele de porțelan in culori stridente si vasele de dimensiuni mari, pictate cu motive decorative complexe, multicolore, sau in combinații de albastru si alb Alte elemente foarte interesante ce se găsesc in astfel de interioare sunt picturile murale, paravanele pliabile sau plăcile decorative pe care sunt reprezentate personaje istorice si scene legendare intr-o paleta cromatica stridenta si intensa Rosul este o culoare de baza in designul de interior asiatic, probabil datorita faptului ca in cultura chineza rosul semnifica noroc Alte culori intense, precum galbenul si verdele sunt folosite cu rol de accentuare Lampioanele colorate prezintă de cele mai multe ori tonuri puternice Elementele din lemn se remarca prin nuanțe inchise si printr-o cromatica bogata 14 JAPONIA Japonia (în japoneză se citește Nippon sau Nihon, sens literal: originea soarelui) este o țară din Asia de Est, situată pe un lanț de insule aflate între Oceanul Pacific și Marea Japoniei, la est de Peninsula Coreeană Denumirea oficială este Nipponkoku, textual Țara de la originea soarelui Este cunoscută în românește și sub numele de Țara Soarelui Răsare Potrivit legendei, Japonia a fost creată de către zei care au înfipt o sabie în ocean, la scoaterea ei formându-se patru picături ce au devenit insulele principale, precum și o multitudine de insule mici (peste 5000) Insulele nipone sunt formate la îmbinarea plăcilor tectonice: placa Pacificului și placa Filipinelor se scufundă sub placa Euroasiatică din vest Japonia este situată deasupra zonei de scufundare, pe placa Euroasiatică La îmbinarea plăcilor tectonice crusta pământului este instabilă, ceea ce explică numărul mare de vulcani din Japonia (40 activi și circa 150 inactivi) precum și numărul mare de cutremure (circa 1500 pe an) Cu toate acestea, se susține că aceste lucruri contribuie la frumusețea peisajului din Japonia Izvoarele termale sunt larg răspândite, atât în zonele de munte, cât și în apropierea zonelor de țărm Totuși, lava și cenușa rezultate în urma erupțiilor vulcanilor au avut, de-a lungul timpului, efecte dezastruoase asupra populațiilor care trăiesc în zona apropiată vulcanilor activi Istorie Conform legendelor și documentelor japoneze, Țara Soarelui Răsare are o istorie de aproximativ două milenii și jumătate Pe teritoriul actual al Japoniei au trăit oameni încă din paleolitic și neolitic în secolul al V-lea î e n s-au constituit mici unități statale în insula Kyushu și în regiunea Kinki (Kyoto-Osaka) Pe la mijlocul sec al Vl-lea e n începe să se exercite influența chineză asupra Japoniei, atât în organizarea statului și a societății, cât și în domeniul artelor și modului de viață Istoria modernă a Japoniei începe cu epoca Meiji (1867-1921), când are loc restaurarea puterii imperiale Edo primește numele de Tokyo și devine capitala statului Are loc o puternică dezvoltare a economiei, o perioadă de modernizare, depășind rapid structurile feudale Devine un stat capitalist dezvoltat, care, pe plan extern, promovează o politică expansionistă, ce marchează trecerea la imperialism Principalele religii din Japonia sunt Budismul și ȘintoismuL Totuși, majoritatea japonezilor nu sunt adepții unei singure religii, ci încorporează în viața lor de zi cu zi caracteristici din ambele religii, într-un proces numit sincretism învățăturile budiste și șintoiste sunt adânc încorporate în viața zilnică din Japonia, deși japonezii pot să nu își dea seama de acest lucru în general, este dificil pentru cei necunoscători să separe religia "adevărată” japoneză de superstițiile și ritualurile de zi cu zi, iar majoritatea japonezilor nu își pun problema să le separe Cultura Cultura japoneză a evoluat foarte mult de-a lungul secolelor de la forma ei originară, cultura Jomon la un hibrid contemporan, care combină influențe din țări din Asia, Europa și America Inițial, China și Coreea au avut o influență puternică asupra dezvoltării culturii Yayoi începând cu anul 300 Î H și culminând cu introducerea culturilor de orez, ceremonialului funerar, a olăritului, picturii, scrisului, poeziei, etichetei de curte, a limbii chineze scrise și a budismului Mahayana până în secolul VIL în lunga ei eră medievală, Japonia și-a dezvoltat o cultură unică, printr-o diversificare treptată a tuturor artelor (ikebana, origami, ukiyo-e), meșteșuguri (păpuși, articole lăcuite, oale), dans tradițional, teatrul (kabuki, Noh, bunraku, rakugo), tradiții diverse (onsen, sento, ceremonia ceaiului, arhitectură, grădini, săbii), și bucătărie Cultura modernă și contemporană Odată cu mijlocul secolului al XlX-lea au început să prevaleze influențele vestice, cea americană devenind dominantă după cel de-al Doilea Război Mondial (1945) Deopotrivă, în țară sau în străinătate, japonezii au cucerit recunoașterea internațională în domeniul modei, cinematografiei, literaturii, al programelor de televiziune, al jocurilor video sau pe computer, dar și al muzicii Armonie, simplitate, echilibru, lumina, spațiu - aceștia sunt termenii care definesc stilul tradițional japonez de amenajare a interiorului, la fel de popular si influent azi, ca si in urma cu 80 de ani, când inspira arhitectii mișcării moderne in a rupe cu tradiția si crea noi moduri de locuire si mobilare Interioare in stil japonez Imaginea Zen a interioarelor in stil japonez este obtinuta prin intermediul materialelor naturale si a nuanțelor neutre Elementele naturale cele mai frecvente includ mici fântâni arteziene si covorașele tatami pentru acoperirea pardoselii Tatami sunt un fel de rogojini realizate din impletituri din paie de orez, avand dimensiunile de 90x180 cm si folosesc drept unitate de măsură pentru suprafața incaperilor Bambusul, piatra si alte materiale naturale oferă baza pentru o paleta relaxanta de culori, precum tonuri de maro, gri si verde Tiparele florale si culorile fine sunt incorporate in ceramica decorativa si in tesaturi Mobilierul si accesoriile prezintă linii simple, fine si joase Din acest motiv, nu este de mirare faptul ca persoanele ce iubesc stilul minimalist prefera in același timp si stilul japonez Aranjamentele florale simple si elegante, precum cele din orhidee sau bonsaii oferă o nota plina de gratie Fibrele naturale, precum matasea, sunt de nelipsit dintr-un interior in stil japonez, unele tesaturi din matase fiind brodate cu modele complicate (precum un kimono frumos, care poate fi folosit si drept decoratiune pentru perete) Paravanele semi-transparente fusuma sau shoji sunt alegerea cea mai potrivita pentru impartirea unei incaperi in sectoare diferite sau pentru a tine loc de usi Cele shoji sunt folosite si pentru acoperirea interioara a ferestrelor, alaturi de jaluzele textile, care ambele permit pătrunderea unei cantitati suficiente de lumina naturala intr-o incapere inspirata de stilul japonez Lampioanele din hârtie de orez oferă o ușoara strălucire pe timpul nopții Caracteristica esențiala a acestui stil este simplitatea iar accentul este pus pe utilizarea unui minim de elemente in crearea unor compoziții unitare 15 INDIA India, oficial Republica India, este o țară din sudul Asiei India se află pe locul 7 în ierarhia țărilor după suprafață, pe locul doi după numărul locuitorilor și este statul democratic cu cei mai mulți locuitori Cămin al civilizației hinduse a văii, centrul a importante drumuri comerciale și vaste imperii, India a jucat un rol major în istoria umanității Brahmanismul, Hinduismul, Sikhismul, Budismul și Jainismul își au originea în India, în timp ce Islamismul și Creștinismul se bucură de o bogată tradiție aici Colonizată ca parte a Imperiului Britanic în secolul nouăsprezece, India și-a câștigat independența în 1947 ca națiune unificată după un efort susținut depus în această direcție Atât populația țării, cât și flora și fauna, aspectul geografic și sistemul climatic sunt printre cele mai diversificate din întreaga lume De asemenea India este țara de origine a piperului Etimologie Numele India derivă de la cuvântul Ind, care la rândul lui derivă de la cuvântul persan Indu, din cel sanscrit Sindhu, sau de la numele istoric local pentru râul Ind Istorie Vestigiile din epoca de piatră cu picturi ale lui Bhimbetka in Madhya Pradesh sunt cele mai vechi mărturii de existență a vieții umane în India Primele comunități permanente cunoscute au apărut acum 9000 de ani și s-au dezvoltat gradual formând civilizația din valea Indusului, care a apărut în jur de 3300 î C Apoi perioada vedică a pus bazele Hinduismului și ale altor aspecte culturale, care caracterizează societatea indiană din jurul anului 500 î C începând cu 550 Î C s-au dezvoltat și alte forme de comunități, care au dat naștere la diferite regate și republici independente cunoscute sub numele de Mahajanapadas în secolul 3 i C, cea mai mare parte din Asia meridională, a fost unită sub dominația imperiului maur al suveranului Chandragupta Maurya Acest vast imperiu, primul care a unificat aproape întregul subcontinent, a înflorit sub domnia imparatului Asoka, una dintre figurile cele mai proeminente din istoria antică a Indiei Această vasta unificare a fost continuată doar după multe secole de la căderea imperiului maur, de un alt mare imperiu, Imperiul Gupta, în sec 3 i C, într-o perioadă definită ca "vârsta de aur a Indiei Antice" în epoca marilor imperii din antichitate, știința, ingineria, arta, literatura, astronomia și filozofia au înflorit sub conducerea diferitilor regi și împărați Din secolul al XVI- lea unele țări europene, printre care Portugalia, Olanda, Franța și Regatul Unit au început să facă schimburi comerciale cu aceste zone, dar când au văzut dezbinarea între diferiți regi au profitat și și-au impus coloniile lor în aceste zone, în 1856 cea mai mare parte din India era sub controlul Companiei Engleze a Indiei Orientale în prima jumătate a secolului XX a fost lansată o luptă de independență la nivel național de către Congresul Național Indian și alte organizații politice în anii 20 și 30 cu mișcarea condusă de Mahatma Gandhi, milioane de persoane au participat la o campanie de neascultare civilă de masă în 15 august 1947, India a obținut independența în fața Marii Britanii Vastu Shastra, concepția indiana in amenajările interioare, poate fi considerata unul dintre cele mai deosebite obiceiuri ale Indiei antice, si poate fi numita chiar arta amenajărilor interioare Termenul in sine, Vastu, reprezintă spațiul locuit de către zei in mitologia indiana In zilele noastre, aceasta arta a fost recunoscuta ca fiind un criteriu esențial pentru contructia spatiilor de locuit, dar si a spatiilor pentru birouri si a spatiilor comerciale Expertii recomanda acordarea unei atentii sporite, inca de la inceput, pentru spațiul pe care urmeaza sa fie demarata contructia Acest loc poate fi incarcat energetic pozitiv sau negativ Vastu sau Vastu Veda reprezintă stiinta constructiei/arhitecturii si este un sistem tradițional de design, bazat pe alinierea direcționala Vastu a fost pentru prima oara aplicata in arhitectura hindusa, in special in construirea templelor, insa poate fi practicata si in alte domenii precum: sculptura, poezia, dansul si alte arte vizuale Fondatorul acestei stiinte este considerat a fi miticul intelept indian Mamuni May an In sanscrita cuvântul "vastu" este derivat de la rădăcină "vas" care inseamna "a locui" Având o tradiție de peste 10 000 de ani, aceasta stiinta vedica a amplasării, planificării si designului clădirilor si spatiilor este menita sa coordoneze fluxul energetic, astfel incat acesta sa lucreze in favoarea oamenilor Potrivit Vastu, pamantul este acoperit de o rețea elecromagnetica, care funcționează ca o plasa receptoare pentru energiile solare, lunare si stelare Astfel ca, o forma de energie vie exista in fiecare clădire orientata cu fata către nord-est, pe o grila de 9 x 9 din 81 de celule Aceasta rețea este numita Vastu Purusha Mandala si este utilizata ca grila de aliniere a construcției către adevăratul nord Scopul acestei acțiuni este acela de a atrage energia pozitiva, pacea, prosperitatea, de a influenta calitatea vieții si armonia fizica si psihica a locuitorilor Principiile Vastu se regăsesc in cateva monumente istorice, precum: Taj Mahalul In anul 1921 arheologii au descoperit in regiunea văii hinduse un nou oras-Mohendajaro, construit după principiile Vastu cu 5 500 de ani in urma si foarte prosper, raportat la condițiile actuale de viata Designul Vastu are in vedere o serie de factori precum: locația, dimensiunea terenului, forma clădirii, înclinarea, direcția intrărilor, vegetația, apa, materialele de construit, direcția vântului, soarele, ieșirile, echilibrul, ritmul, armonia, unitatea si proporția Includerea acestei stiinte străvechi in designul interior reprezintă un potențial extraordinar de trasformare a calitatii mediului si o experiența de viata in armonie perfecta cu natura Acest aspect este foarte important, pentru ca astazi, mai mult decât oricând, se simte nevoia unui echilibru interior, susținut de mediul in care locuim Totul este realizat cu ceea ce oferă natura si nimeni nu ar sta sa se gandeasca la ce se poarta Pe de alta parte, varietatea de texturi, detaliile complexe si imprimeurile elaborate fac o camera indiana sa para complicata si plina Indienii autentici au o legătură speciala cu divinitatea si tind sa se înconjoare de obiecte care le amintesc de aceasta legătură stransa De aceea, stilul indian trimite către idolii si practicile culturale si religioase care pot fi incorporate in design-ul interior prin accesorii decorative, mobila sculptata cu detalii fine si complicate Obiectele de mobilier tipic indiene sunt adevarate opere de arta Realizate din lemn masiv, exotic (rattan, mahon), uimesc prin bogatia detaliilor si prin finețea cu care artizanii reusesc sa sculpteze mici figurine, elemente florale, arabescuri Culoarea predominanta pentru mobila este negrul intens, dar se poate folosi si un maro inchis, roșiatic, sau chiar tonuri de bej Țesăturile sunt realizate manual din materiale naturale si pictate cu vopseluri naturale, iar varietatea materialelor luate din natura este intregita de rogojinile, perdelele si scaunele din bambus si răchită împletită In ce privește accesoriile, nu vei vedea ntr-o camera indiana nimic din plastic sau alte materiale artificiale Sunt preferate statuetele din lemn ce reprezintă zei sau scene din viata cotidiana, vasele din lut si florile naturale in ghivece din lut Pana si veiozele sunt realiate din același material cu abajur din răchită sau bambus Si borcanele cu condimente pot deveni accesorii pentru camera de zi O camera indiana este plina de accesorii cu forme, culori si texturi variate, de unde vine si senzația de complicat, de prea plin Niciodată nu e prea mult In ce privește plantele , sunt preferate cele bogate, cu frunze mari, de altfel plante tipice zonelor calde Pernutele reprezintă un accesoriu aparte care nu poate lipsi dintr-o astfel de casa Canapeaua, fotoliile, patul, scaunele, taburetii, toate pot fi decorate cu pernute multe, in culori variate, cu detalii aurii De altfel, galbenul auriu este o culoare nelipsita din camera indiana Fie ca este un galben puternic, aramiu, fie ca este auriul autentic, nu lipsește aceasta culoare, combinata cu roșu aprins si cat mai multe tonuri de maro In general, stilul indian este dominat de culorile pământului : negru, maro inchis, roșu inchis, galben pal Foarte rar, se gaseste o pata de verde sau albastru Pereții sunt vopsiți de obicei in culori deschise, fie galben pal, fie bej, fie pur si simplu un alb strălucitor sau murdar, pentru a pune in evidenta mobilierul si accesoriile Imprimeurile sunt si ele nelipsite O lenjerie, o cuvertura, un covoraș sau o pernuta uni vezi foarte rar intr-o camera autentic indiana Imprimeurile sunt realizate manual, cu vopseluri naturale si sunt foarte bogate si complicate Predomina culorile calde, in special nuanțele de roșu, combinate cu auriu sau negru In dormitor, piesa de rezistenta este patul Mare, masiv, realizat din lemn greu este centrul dormitorului Ca si restul mobilierului, este sculptat, cu detalii complicate Un pat cu baldachin, sau pur si simplu cu stâlpi sculptați nu este deloc neobișnuit intr-o dormitor tipic indian Alături de el, se asaza lada de zestre, care deși nu este folosita in scopul in care a fost creata poate fi folositoare pentru depozitare Intr-un colt al dormitorului, se va așeza un paravan asemanator panourilor shoji asiatice Diferența fata de panoul shoji consta in materialul folosit si in decorare Paravanul indian este oricum, numai simplu nu In general se folosește lemnul, evident sculptat cu detalii mici 16 CULTURA ARABA Orientul Mijlociu este o zona geografică situată în sudul și estul Mării Mediterane, care se întinde din estul Mediteranei până în Golful Persic Orientul Mijlociu este o subregiune a Asiei, însă unii geografi susțin că este o parte a Africii Cele patru culturi principale din Orientul Mijlociu sunt cea evreiască, cea persană, cea arabă și cea turcă Granițe Termenul Orientul Mijlociu definește o zonă generală, deci nu există granițe precise Majoritatea geografilor consideră că acesta include Arabia Saudită, Bahrainul, Egiptul, Emiratele Arabe Unite, Iranul, Turcia, Irakul, Israelul, Iordania, Kuweitul, Libanul, Omanul, Qatar, Siria, Yemen și teritoriile palestiniene (Cisiordania și fâșia Gaza) CADRUL NATURAL, ISTORIC Șl POLITIC Civilizația Mesopotamiei a iradiat și a influențat civilizațiile cuprinse într-un vast teritoriu, mărginit la vest de Mediterana, la nord de Marea Neagră, Munții Armeniei și Marea Caspică, iar la sud de golful Persic în tot acest imens spațiu resursele naturale necesare construcțiilor erau distribuite inegal La nord, cu o climă temperată, aflăm munții cu cariere de piatră și lemn bun pentru construcții, în timp ce la sud, lipsa totală a acestora a impus folosirea argilei în arhitectură Cum lemnul pentru arderea argilei lipsea, edificiile erau construite de regulă din cărămidă nearsă, uscată la soare Produs al mentalului individual și colectiv, al combinării realității cu imaginația, arta a reflectat și în acest spațiu condițiile date de sol, climă, relief și resurse naturale în același timp a reflectatformele și tiparele impuse de societate La baza religiei mesopotamiene a stat concepția fertilității și fecundității, prin care se încerca explicarea miracolului unei civilizații agrare și pastorale, ca și acela al nașterii umane Aceasta concepție a fertilității și fecundității a generat ideea familiei divine Cum fertilitatea solului presupune apa, la baza mitologiei a stat acest element primordial Din amestecul apei dulci (Apsu) cu apa sărată (Tiamat), din ochii acesteia din urmă curg Eufratul și Tigrul, s-au născut zeii și oamenii Marele zeu Bel-Marduk, care a creat omul, pentru că pe el se sprijină slujirea zeilor, spre alinarea lor, a ucis-o pe Tiamat pentru că voia să-i distrugă pe ceilalți zei Din trupul ei despicat în două Marduk făurește cele două lumi: bolta cerului și lumea pământeană Mesopotamienii credeau în viața de apoi, dovedită de cultul morților La moartea monarhului erau sacrificați și îngropați în mormintele regale apropiații acestuia, femei, curteni, soldați etc, după care corpurile erau împodobite cu bijuterii între 3700-3300 î Chr se poate vorbi deja de o civilizație și o organizare urbanistică Ruinele orașului Uruk, rețeaua stradală, dotările publice, obiectele de decor descoperite, precum și vasele de ceramică executate în serie, asemenea “industriei”, sunt dovezi ale unei asemenea civilizații Agricultura, vânătoarea, țesutul și prelucrarea vaselor de ceramică presupun o viață sedentară și pașnică Necesitatea realizării unui sistem de irigații pentru agricultură și întreținerea funcțională a acestuia determină un ritm înalt al organizării societății în ARTA O primă caracteristică a construcțiilor monumentale islamice o constituie concepția unitară privind spațiul destinat cultului religios Arta ornamentului ocupă un loc deosebit în decorarea construcțiilor Acesta era alcătuit din motive geometrice sau florale denumite arabescuri Sufismul sau mistica islamică Sufismul (ar : tasawwuf) sau mistica islamică este o practică spirituală prin care se încearcă ajungerea la cunoașterea divinității nemijlocit, nu numai prin intermediul revelației coranice Scopul final al unui sufit este anihilarea sinelui prin unirea acestuia cu Dumnezeu Renunțând, încet încet la lumea materială, el merge pe calea (ar : tariqa) pe care și-o alege, nedorind nimic altceva decât de a-și dărui întreaga dragoste lui Dumnezeu, necondiționat, neașteptând nici o răsplată pe lumea aceasta sau pe cealaltă Arabul este a priori de tip mai degrabă auditiv decât viziual, sau, mai bine zis, este mai întâi de primul tip și după aceea de ce! din urma; de fapt, nevoia lui de exteriorizare artistică este satisfăcută în mare parte de cultura propriului său limbaj Arabului îi place să analizeze lucrurile din perspectiva rolurilor lor intrinsece și al activităților care se reflectă în ele; cu alte cuvinte, mentalitatea sa nu este una statică, ci una eminamente dinamică Arabul are acces la unitate prin intermediul ritmului, care este asemenea răsfrângerii prezentului etern în curgerea timpului Exemplul plastic care ne vine în minte și care ilustrează aceste tendințe este mai ales arabescul, cu desfășurarea sa simultan regulată și indefinită; arabescul este, fără îndoială, exprimarea cea mai directă a ritmului în domeniul vizual Un alt element specific artei musulmane, unul a cărui dezvoltare merge mână în mână cu dominația arabă, este motivul încrucișat; el se întâlnește, în toată perfecțiunea sa, încă din epoca omeyadă, sub forma grilajelor sculptate care împodobesc ferestrele moscheilor și ale palatelor Pentru a savura jocul geometric alcătuit de motivul încrucișat nu este suficient să te uiți pur și simplu la el, acesta mai trebuie și „citit”, urmărind direcția forțelor care se întretaie și se compensează una pe cealaltă întrețeserea se regăsea deja Ia pavajele din mozaic din vechea antichitate, dar într-un stadiu rudimentar și inspirată dintr-o concepție naturalistă, lipsită de complexitatea și de exactitatea ritmică a întrețeserii arabo-musulmane Exemplele acestea aparțin artei abstracte, și nu celei figurative, aceasta fiind o altă caracteristică a talentului arab: contrar a ceea ce se consideră îndeobște, arabul obișnuit nu este posesorul unei „imaginații luxuriante” Așa cum reiese din literatura arabă, poveștile din O mie și una de nopți, de exemplu, nu sunt de origine arabă, ci persană și indiană; numai arta povestirii este de sorginte arabă Simțul creator al arabilor este a priori logic șî retoric, apoi ritmic și incantator; bogăția rezidă în arabescul mental, nu în abundența imaginilor evocate Mai mult sau mai puțin categorica respingere a imaginilor în arta islamică își are, evident, explicația în rațiuni de natură teologică 17 ARTNOUVEAUX Art Nouveau (termen provenit din limba franceză însemnând Artă nouă) este un stil artistic manifestat plenar în artele vizuale, designul și architectura de la începutul secolului 20, relativ sincron în majoritatea culturilor și țărilor europene, dar și în America de Nord Art Nouveau poate fi, de asemenea, văzută ca un fel de mișcare artistică de tranziție, formând un preludiu a ceea ce urma să devină modernismul secolului 20 în acest bloc de artișți și tendințe a trecerii spre modernism pot fi incluse și mișcările artistice cunoscute sub numele de "Jugendstil" în Germania și Olanda, respectiv Sezessionsstil, sau "Secesionism", în Viena, Austria, ambele inspirate de periodicul de avangardă vienez Jugend (Tinerețe) Atât artiștii germani și olandezi, cât și cei vienezi luptau cu convenționalismul sfârșitului secolului 19 și, în același timp, încercau să se desprindă de toate ism-ele anterioare prin găsirea de noi formule artistice viabile In Rusia mișcarea era grupată în jurul revistei Mir iskusstva, revistă de artă influentă, care, printre altele, a generat propulsarea companiei de balet Ballets Russes în centrul atenției Europei și a lumii întregi în Italia, termenul folosit pentru a desemna mișcarea artistică era "Stile Liberty", fiind denumit după un magazin londonez, Liberty & Co, un magazin relativ cunoscut în epocă pentru distribuirea de artefacte derivând din mișcarea Art and Crafts, relevând atât aspectul comercial al mișcării Art Nouveau cât și aspectul de a fi importate, element esențial în Italia timpului respectiv în Franța, cu deosebire în capitala țării, Paris, intrările anumitor stații de metrou, dar mai ales clădirile realizate de arhitectul Hector Guimard, precum și vitraliile și ornamentele clădirilor designate de el, constituie dovezi puternice de existență ale unui stil arhitectural Art Nouveau care a evoluat în mod cu totul particular în "orașul lumină " Similar, în Belgia, în special în Bruxelles, clădirile realizate de arhitectul, designerul și decoratorul Victor Horta, respectiv în Germania, cele realizate de Henry Van de Velde sunt printre cele mai frumoase și distincte exemple de arhitectură și design Art Nouveau în Spania, mai exact în Catalonia, mișcarea a fost grupată în orașul Barcelona, fiind cunoscută sub numele "local" de "modernism" și avându-l pe arhitectul catalan Antoni Gaudi i Cornet ca cel mai de seamă reprezentant al său Traiectoria mișcării Art Nouveau Deși Art nouveau a avut un maxim de afirmare pentru circa un deceniu, între 1892 și 1902, primele semne clare ale stilului și mișcării pot fi recunoscute în anii 1880 în desene realizate sub influența mișcării artistice Arts and Crafts, așa cum ar fi acelea ale arhitectului și designerului Arthur Mackmurdo Alături de aceste desene, lucrări în fier forjat sau anumite desene de textile derivate din forme vegetale des folosite în designul epocii târzii victoriene sunt printre cele mai bune exemple ce ilustrează începuturile mișcării artistice Art Nouveau Numele de "Art Nouveau" provine de la numele unui magazin din Parisul anilor respectivi, Maison de l'Art Nouveau, al cărui proprietar, Samuel Bing, expunea și vindea obiecte de artă către promovau acea modalitate de tratare a designului Un punct de maxim în evoluția Art Nouveau a fost Expoziția Universală din anul 1900, ținută la Paris, în care acest stil considerat "modern" a triumfat în absolut orice La expoziția de la Torino din anul 1902, Art Nouveau probabil a atins apogeul său, întrucât designeri din fiecare țară europeană, unde stilul a fost prezent, au expus ceea ce au avut mai valoros Deși Art Nouveau a făcut uz masiv de cele mai multe din inovațiile tehnologice ale sfârșitul secolului al 19-lea, folosind frecvent fier și bucăți mari de sticlă de formă neregulată, odată cu startul primului război mondial, natura puternic stilizată, migăloasă și individualizată a designului Art Nouveau, care era scump de realizat, este abandonată din ce în ce mai des în favoarea unui modernism liniar, simplu și ieftin de realizat, care era, în același timp, mai apropiat de estetica simplificatoare și relativ brută a designului industrial, al cărui "părinte" de necontestat a fost Peter Behrens Hector Guimard, unul din artiști formidabili ai perioadei Art Nouveau, pe nedrept uitat și minimalizat în timpul său și după aceea, redescoperit cu uimire la sfârșitul secolului al 20-lea, a realizat nu numai clădiri emblematice, atât arhitectural cât și decorativ, dar și intrări în stațiile Metroului parizian, dar și ale metroului din Montreal, care rămân și astăzi printre cele mai estetice și durabile realizări de această natură Caracteristicile Art Nouveau Art Nouveau este ușor de recunoscut datorită liniilor sale curbe, ondulate, "curgând" firesc, pline de ritmuri sincopate, aidoma unui leitmotiv muzical Folosirea frecventă a liniilor curbe deschise de tipul parabolei sau hiperbolei, importante elemente ale "panopliei" Art Nouveau, sunt și cele ce conferă dinamism și ritm acestor artefacte și clădiri Art Nouveau este perfect adaptată timpului existenței sale, îmbrățișând cu fervoare și încorporând cu naturalețe tehnologia de ultimă oră, materialele noi, suprafețele finisate cu ajutorul mașinilor și abstractul pus la dispoziția designului în arhitectură și decorații interioare, artiștii Art Nouveau au evitat cu grijă eclectismul erei victoriene și excesul ornamental prolix corespunzător Designerii Art Nouveau au selecționat și modernizat câteva dintre cele mai abstracte elemente ale Rococoului, așa cum ar fi texturile de tip "flacără" sau "scoică", folosindu-le consecvent în locul ornamentelor victoriene de tip istoric sau realistic-naturaliste Corespunzător, Art Nouveau a promovat consecvent utilizarea extrem de stilizată a motivelor existente în natură, extinzând domeniul "natural" la orice inspirat de viață, de la ierburi marine la muguri florali și de la formele nevertebratelor, a insectelor în special, la curbele ce se regăsesc în feline și păsări răpitoare, definitorii pentru acest stil, atat ca reprezentări pe tesaturi sau tapete, cat si in forma tridimensionala, in ornamente si sculpturi Are loc, după sobrietatea erei victoriene, o redescoperire a formei feminine si a lemnelor exotice, sticlei colorate, argintului si pietrelor semipretioase Considerat un 'stil total', deoarece si-a pus amprenta asupra tuturor artelor vizuale, de la arhitectura, design interior si arte decorative, pana la moda, pictura, designul afișelor si ilustrație, Art Nouveau a imbratisat metodele de producție industriale, spre deosebire de mișcările precedente, precum Arts&Crafts, care se axau pe tehnici manuale Gama de culori a curentului Art Nouveau este destul de liniștita si ponderata -predomina nuanțele palide de verde oliv, galben muștar si brun Accentele violete, purpurii si albastru indigo completează o paleta reținuta, care lașa loc liber de manifestare jocului exuberant al formelor Pereții sunt fie varuiti in una dintre culorile dominante ale paletei, fie acoperit! cu tapet specific stilului, in modele vegetale si linii curbe Flori stilizate, in special crini si maci, frunze, muguri, pene de păun, păsări si libelule - iata temele dominante Așezarea plăcilor ceramice alternează pe cele albe cu cele cu model; sunt in mod special dezirabile plăcile cu modelul ușor ieșit in relief Pentru iluminat, standardul perioadei este lampa Tiffany - acele lămpi cu abajurul din sticla colorata Sticla colorata este de altfel o alta pecete a stilului ce apare pretutindeni, de la lămpi si obiecte decorative, la panouri incastrate in mobilier sau geamurile ușilor Art Nouveau a influențat foarte mult si designul grafic, afișele unor designeri precum Jules Cheret si Alphonse Mucha avand o puternica tenta de epoca Sticlăria stil Emile Galle si argintăria sunt alte accesorii importante pentru spiritul epocii 18 ART DECO Art Deco este o abreviere pentru expresia din franceză denumind Expoziția internațională de Arte Decorative și industriale moderne, care a avut loc la Paris în 1925 (Exposition Internationale des Arts Decoratifs et Industriels Modernes), respectiv desemnând o mișcare artistică a începutului secolului 20 în artele decorative, care a crescut ulterior în amplitudine și importanță, influențând ulterior semnificativ arhitectura, sculptura, moda, decorările interioare și artele vizuale pentru un sfert de secol Deși mișcarea a primit un nume doar în 1925, oscilând între mult mai cunoscutul atunci Style Moderne și acela de Art Deco, când era deja puternică conturată și definită, originea sa se găsește în perioada apogeului și a declinului mișcării artistice Art Nouveau, care a fost perioada așa-numită în Franța, La Belle Epoque Considerând stilul mișcării, produsele, artefactele, clădirile și influențele sale, durata temporală maximă a Art Deco a cuprins perioada dintre anii 1912 - 1940 Eclectism, influențe La timpul său, practicanții a ceea ce era numit atunci mai ales Style Moderne, artiști plastici, designeri, couturieri și arhitecți de diferite orientări artistice anterioare, nu au lucrat ca un grup structurat, cu un program coerent, așa cum a avut, de pildă, mișcarea artistică relativ sincronă, Bauhaus Neavând o unitate de spațiu, timp și manifest artistic, mișcarea artistică Art Deco este considerată a fi eclectică, fiind influențată de surse multiple Câteva dintre cele mai clare influențe ale sale provin din: • Faza timpurie a mișcării designului industrial funcțional, Wiener Werkstătte; • Arta "primitivă" din Africa sub-sahariană, a Egipt-ului antic, a marilor civilizații americane precolumbiene; • Arta ne-naturalistă a Greciei antice, în special sculptura și olăritul; • Formele multifațetate, fracționare și/sau cristaline ale formelor decorative ale curentelor artistice Cubism și Futurism; • Paleta coloristică a Fauvismului; • Forme "severe" de neo-clasicism întâlnite la artiști precum ar fi francezul Etienne-Louis Boullee sau germanul Karl Friedrich Schinkel; • Motive și forme animaliere sau de vegetație tropicală; • Forme geometrice de tipul ziguratelor și a cristalelor; • Motive stilizate de fântâni începând cu cele de sorginte baroc; • Orice ce este asociat cu muzica de jazz, epoca acestuia sau cu adjectivul "jazzy"; • Formele feminine atletice "moderne", contrastând între feminitate și atletic; • Forme ale unor obiecte și structuri generate de era tehnologică a secolului 20, așa cum ar fi radioul sau zgârie norii Evoluția stilului Art Deco Apariția și promovarea Art Deco în Statele Unite este categoric legata de Paris 1925 Cu excepția unor manifestări arhitecturale timpurii, pentru S U A , dar de maturitate a stilului în Europa, așa cum ar fi clădirea primăriei din Asheville, Carolina de Nord, realizată între 1926 - 1928 continentul nord-american "prinde" un tren de mai târziu al stilului Astfel, American Art Deco, Art Deco american, înflorește cu adevărat după 1928, crește rapid în intensitate și profunzime, și atinge înalte culmi de rafinament în anii 1930 Absolut similar Statelor Unite, Canada devine una din țările în care Art Deco penetrează puternic, în special în arhitectură Arhitecți așa cum ar fi Ernest Cormier creează clădiri memorabile, printre care clădirea centrală a Universității din Montreal, pavilionul Casault al Universite Laval și clădirea Curții Supreme de Justiție a Canadei sunt tot atâtea exemple de Art Deco ajuns magnific la apogeu Dacă Statele Unite ale Americii și Canada (în marile sale aglomerări urbane) rămân "centrul mondial" al arhitecturii Art Deco, Paris rămâne totuși, în final, "centrul mondial" al designului și modei realizate în stilul designului Art Deco Mobilierul, artele vizuale, fierul forjat, diferitele lucrări în metal, sticla, ceramica, ceasurile, bijuteriile și, bunînțeles moda feminină sunt tot atâtea direcții diferite de manifestare plenară a Art Deco în jurul unor personalități artistice Printre aceste personalități ale designului Art Deco se pot aminti Jacques-Emile Ruhlmann si Jean-Jacques Rateau, firma de mobilier Sue et Mare, confecționerul de fier forjat Edgar Brandt, metalo-graficianul și coloristul Jean Dunand, realizatorii de artefacte de sticlă și vitralii Rene Lalique și Maurice Marinot, realizatorii de ceasuri și bijuterii de la firma Cartier, couturierul Paul Poiret, care a excelat atât în îmbrăcăminte realizată în stil Art Deco, dar și Art Nouveau, pictorul Raoul Dufy și designerii de haine feminine Jeanne Lanvin, Paul Iribe și Georges Lapepe 19 MODERNISM Modernismul este o mișcare culturală, artistică și ideatică care include artele vizuale, arhitectura, muzica și literatura progresivă care s-a conturat în circa trei decenii înainte de anii 1910 - 1914, când artiștii s-au revoltat împotriva tradițiilor academice și istorice impuse și considerate standard ale secolelor anterioare, începând cu cele ale secolului al XlV-lea și culminând cu rigiditatea și "osificarea" academismului secolului al 19-lea Țelurile modernismului Moderniștii au crezut că prin refuzarea tradiției ar fi putut descoperi noi și radicale feluri de a crea "un altfel de artă" Arnold Schoenberg a crezut în ignorarea armoniei tonale, tradiționale - sistemul ierarhic de organizare a muzicii care a ghidat acest domeniu pentru mai bine de două secole și jumătate - întrucât a descoperit un mod nou de a organiza sunetul, bazat pe gruparea notelor în rânduri de câte douăsprezece Această tehnică a rezultat în creerea muzicii seriale a perioadei de după primul război mondial Artiștii abstracți, inspirați de mișcarea impresionistă și de lucrările lui Paul Cezanne și Edvard Munch, au pornit conceptual de la presupunerea că atât culoarea cât și forma -nu reprezentarea lumii naturale - sunt elementele esențiale ale artei vizuale Astfel, Wassily Kandinsky, Piet Mondrian și Kazimir Malevich au încercat să redefinească arta ca și aranjamentul culorii pure Dezvoltarea fotografiei a afectat puternic acest aspect al modernismului, fiindcă nu mai era nevoie de funcția pur descriptivă ale niciuneia din artele vizuale Acești artiști moderniști au crezut cu tărie că prin refuzarea reprezentărilor reale și materiale, arta va trece de faza materialistă și va intra într-una spirituală Caracteristicle arhitecturii moderne - respingerea stilurilor istorice ca sursa a formei arhitecturale; - adoptatea principiului conform caruia materialele si funcția trebuie sa determine rezultatul; - respingerea elementelor ornamentale; - simplificarea formei prin eliminarea detaliilor lipsite de importanta; - fiecare clădire trebuia sa aiba o structura clara, bine definita Mișcări artistice din cadrul modernismului Bauhaus Brucke, Die Constructivism (artă) Cubism Dadaism Expresionism Expresionism abstract Fauvism • Funcționalism • Futurism • Orfism • Productivism • Stoeanism • Suprarealism • Suprematism • De Stijl Scurt istoric Unii istorici considera ca evoluția arhitecturii moderne este legata de partea sociala, fiind un rezultat al revoluțiilor politice si sociale Alții sunt de părere ca arhitectura moderna a fost propulsata de evoluția tehnologica si științifica, lucru adevarat, deoarece astfel au devenit disponibile o serie de materiale de construcție noi (fier, otel, beton, sticla) Un exemplu in acest sens este Palatul de cristal al lui Joseph Paxton, o clădire imensa de sticla si fier, construita in marea Britanie, in secolul al XlX-lea Ridicat in Hyde Park, palatul trebuia sa gazduiasca timp de 6 luni Marea Expoziție Altfel, modernismul este legat de gust si poate fi considerat a fi o reacție împotriva stilului eclectic si al exceselor stilistice din era victoriana si art nouveau Totul a inceput in jurul anului 1900, când un număr de arhitect! din intreaga lume au inceput sa dezvolte noi soluții arhitectonice prin care sa integreze tradițiile precedente cu noile posibilități tehnologice Construcțiile realizate de Louis Sullivan si Frank Lloyd Wright in Chicago, de Victor Horta in Brussels, Antoni Gaudi in Barcelona, Otto Wagner in Viena si Charles Rennie Mackintosh in Glasgow pot fi văzute ca o lupta intre nou si vechi Modernismul ca stil dominant Cele mai importante nume sunt Le Corbusier in Franța, Ludwig Mies van der Rohe si Walter Gropius in Germania Cei doi din urma au fost directorii renumitei scoli Bauhaus, care a incercat sa imbine tradiția mestesugareasca cu tehnologia industriala Proiectele realizate de Frank Lloyd Right influențează munca arhitectilor moderniști din Europa, mai ales prin litografiile din portofoliul Wasmuth (mapa care conține 100 de schite ale clădirilor proiectate de Wright), insa el a refuzat sa fie inclus in acest curent Wright a avut o mare influenta asupra lui Gropius si van der Rohe, dar si asupra arhitecturii organice In 1932 a avut loc, in cadrul Muzeului de Arta Moderna din New York, o expoziție internaționala de arhitectura moderna Organizatorul expoziției, Philip Johnson si colaboratorul sau Henry Russell Hitchcock au "adunat" la un loc mai multe stiluri si curente prezente in arhitectura, care pareau asemanatoare din punct de vedere stilistic si al scopului pe care doreau sa il atinga, si le-au reunit sub denumirea de "stil internațional" Acest moment a fost de maxima importanta, pentru ca odata cu cel de-al doilea război mondial, personalități importante ale scolii Bauhaus au fugit in Statele Unite, mai precis in Chicago sau la Harvard Modernismul a devenit prezent peste tot si, din acel moment, singura soluție acceptabila; este vorba de perioada 1932 - 1984 Arhitectii ale căror lucrări se încadrau in acest stil internațional vroiau sa se despartă de stilul tradițional si sa realizeze clairi cu un design simplu si fara decoratiuni Cele mai des folosite materiale de construcție erau: sticla pentru fațade, otelul pentru scheletul exterior si betonul pentru cele dintre etaje si interior Planurile sunt funcționale si logice Stilul a devenit si mai evident când au inceput sa se construiască clădirile zgarie-nori Oponentii acestui stil internațional afirma ca formele rigide, rectangulare dau un aer dezumanizant Le Corbusier a fost cel care a descris odata clădirile ca fiind "mașini in care se trăiește", dar, spun criticii, oamenii nu sunt mașini si nici nu isi doresc sa traiasca in mașini Chiar si Philip Johnson, cel care a organizat expoziția de arhitectura moderna a afirmat la un moment dat ca "s-a saturat de viata intr-o cutie" începând cu anul 1980, multi arhitecti au incercat in mod deliberat sa se indeparteze de formele rectangulare si sa imbratisese un stil mai eclectic Pe la mijlocul perioadei, unii arhitecti au inceput sa experimenteze cu formele organice pe carele considerau a fi mai accesibile si mai aproape de oameni Doi dintre cei mai prolifici arhitecti si designeri ai acelor timpuri sunt Alvar Aalto si Eero Saarinen, influenta lor facandu-se simtita in modernismul contemporan Deși inca mai exista dezbateri asupra momentului si motivului pentru care miscatea modernista a decăzut, cert este ca seria criticilor aduse la adresa acesteia a inceput inca din anii 1960, din cauza faptului ca era un stil universal, steril, elitist si lipsit de insemnatate Ascensiunea postmodernismultui a fost pusa pe seama căderii in dizgrație a arhitecturii moderne In anii 1980, arhitectura postmoderna a triumfat asupra celei moderne; cu toate acestea, estetica postmoderna a făcut loc neo-modernismului pe la mijlocul anilor 1990 Bauhaus si modernismul german Stil cu o rezonanta mare in istoria arhitecturii si a designului (aparut in Germania 1907) , dar si in ceea ce privește educația viitorilor creatori de urbanism si design ,prin infiintarea scoli cu același nume Modernist in principiile sale de baza, impresionează prin funcționalitatea si simplitatea pieselor realizate de reprezentanții sai, prin materialele folosite , otel , aluminiu,sticla De Stijl (însemnând stilul în neerlandeză) sau neoplasticism a fost un stil, sau mișcare, de artă în anii 1920 originar în Țările de Jos Artiștii care făceau parte din mișcarea de Stijl au vrut să exprime un nou ideal utopian, a armoniei și a ordinii spirituale Ei suportau abstracția pură în artă, și universalitatea prin reducerea la elementele esențiale a formei și a culorii — adică, simplificau compozițiile visuale la linii sau forme doar în direcțiile verticale și orizontale, și foloseau doar cele trei culori primare: roșu, albastru și galben, în afară de alb și negru Filosofia neoplatonică a matematicianului M H J Schoenmaekers, care a inventat termenul neoplasticism, a influențat semnificativ mișcarea de Stijl Piet Mondrian, artistul cel mai bine cunoscut a mișcării, a publicat Manifestul Neo-Plasticist în 1920 Pictorul Theo van Doesburg a publicat un jurnal numit De Stijl între 1917 și 1928, propagând teoriile mișcării Lucrările mișcării de Stijl au influențat stilul Bauhaus și Stilul Internațional în arhitectură, în afară de diverse stiluri de modă și design interior Futurismul este o mișcare a modernismului artistic italian, celebrând noua eră a tehnologiei moderne Inițiatorul mișcării este poetul Filippo Tomasso Marinetti care, în 1909 publică Manifestul futurist Revolta futuristă împotriva tuturor tradțiilor culturale merge mână în mână cu glorificarea "frumuseții vitezei", cultul mașinilor și al societății contemporane Metropolele europene, care se dezvoltă într-un ritm alert la începutul secolului al XX-lea, pulsând de vuietul asurzitor al traficului rutier în care primele automobile își croiesc drum prin mulțimea de pietoni, bicicliști și trăsuri, expresie a dorinței de mobilitate a omului - iată cadrul în care a luat naștere futurismul (din limba italiană: il futuro = viitorul) în manifestul său, Marinetti îndeamnă la respingerea artei tradiționale și la lichidarea muzeelor și bibliotecilor, glorificând curajul, revolta și războiul, preamărește viteza, cântă "mulțimile excitate de muncă", precum și realizările tehnice ale erei industriale Deși manifestul este publicat la Paris - cel mai important centru al avangardei timpului -el este destinat cu precădere mediilor intelectuale italiene între anii 1909-1916, apar peste cincizeci de manifeste care se referă la sfere atât de variate precum politică, dans, muzică, film, sculptură, pictură sau chiar bucătărie în anul 1922, Benito Mussolini instituie dictatura fascistă în ciuda angajamentului naționalist al lui Marinetti și al câtorva tineri reprezentanți ai mișcării, noul regim îi atacă pe futuriști, acuzându-i de depravarea tineretului In pictură, futurismul este reprezentat de către Umberto Boccioni, Gino Severini, Giacomo Balla, Carlo Carrâ și Luigi Russolo, care publică pe 8 martie 1910 „Manifestul picturii futuriste”, mai târziu (1915), „Manifestul construirii futuriste a universului” Futurismul devine, așadar, o mișcare interdisciplinară care intervine în toate sferele creației artistice Pictura celor cinci artiști italieni futuriști este adaptată timpului în care trăiesc, constituindu-se în avangardă artistică, corespunzând avangardei tehnologice Dacă unui observator neinițiat mecanismele, motoarele sau bicicletele i se par lipsite de poezie, pentru futurismul italian, dinamismul, forța, geometria mașinilor, viteza devin teme fundamentale Creația futuriștilor datorează mult divizionismului („Pointilismului”) și cubismului, și a influențat, direct sau indirect, curentele artistice ale secolului al XX-lea, începând de la "cubofuturism" în Rusia (1910), până la reprezentanții artei "chinetice" în anii șaizeci 1 20 POSTMODERNISM Postmodernismul este termenul de referință aplicat unei vaste game de evoluții în domeniile de teorie critică, filozofie, arhitectură, artă, literatură și cultură Diversele expresii ale postmodernismului provin, depășesc sau sânt o reacție a modernismului Dacă modernismul se consideră pe sine o culminare a căutării unei estetici a iluminismului, o etică, postmodernismul se ocupă de modul în care autoritatea unor entități ideale (numite metanarațiuni) este slăbită prin procesul de fragmentare, consumism, și deconstrucție Jean-Frangois Lyotard a descris acest curent drept o „neîncredere în metanarațiuni" (Lyotard, 1984); în viziunea acestuia, postmodernismul atacă ideea unor universalii monolitice și în schimb încurajează perspectivele fracturate, fluide și pe cele multiple Cronologia postmodernismului începe în anul 1920 odată cu emergența mișcării dadaismului, care propunea colajul și accentua rama obiectelor sau a discursurilor drept fiind cea mai importantă, mai importantă decât opera însăși, idee preluată ulterior și dezvoltată de filosoful Jacques Derrida Un alt curent ce a avut un impact fantastic asupra postmodernismului a fost existențialismul, care plasa centralitatea narațiunilor individuale drept sursă a moralei și a înțelegerii Cu toate acestea abia la sfârșitul Celui de-al doilea Război Mondial, atitudinile postmoderne au început să apară Postmodernismul este folosit și în sens foarte larg desemnând cam toate curentele de gândire de la sfârșitul secolului XX, dar și realitățile sociale și filosofice ale perioadei Abilitatea cunoașterii de a fi copiată la nesfârșit oprește încercările de a constrînge interpretarea sau de a-i institui originalitatea prin mijloace simple, cum ar fi producția unei opere Domenii de manifestare Postmodernismul are manifestări în multe discipline academice sau ne-academice cum ar fi câmpul filosofiei, teologiei, dar și în artă, arhitectură, film, televiziune, muzică, teatru, sociologie, modă, tehnologie, literatură, și comunicații sunt puternic influențate de ideile și tendințele postmoderne Crucial pentru negarea acestor speranțe a fost folosirea unghiurilor non-ortogonale la clădiri în operele lui Frank Gehry, iar schimbarea în domeniul artistic ar putea fi exemplificată prin tendința introducerii minimalismului în artă și muzică Postmodernismul în filosofie se autodenumește criticai theory, el domină și controlează procesul de construire al identității în mass media Arte vizuale Acolo unde moderniștii au sperat să scoată la lumină universaliile sau fundamentele artei, postmodernismul încearcă să le detroneze, să îmbrățișeze diversitatea și contradicția O abordare postmodernă a artei respinge distincția dintre arta joasă sau înaltă Respinge de asemenea granițele rigide și favorizează eclectismul, amestecul de idei și forme Parțial datorită acestei respingeri el promovează parodia, ironia, scrisul jucăuș pe care unii teoreticieni o denumesc jouissance Spre deosebire de arta modernă, cea postmodernă nu privește această fragmentare ca pe un soi lipsă deloc dezirabilă ci o celebrează Postmodernitatea, atacând elitele Modernismului, a căutat o conexiunea puternică cu un public mai amplu Așa-numita accesibilitate a devenit un punct central al disputei în chestiunea valorii artei postmoderne A îmbrățișat de asemenea amestecul cuvintelor cu arta, colajul și alte mișcări din modernism într-o încercare de a multiplica mediile și mesajele Foarte multe elemente se centrează pe o schimbare în alegerea temelor, artiștii postmoderni privesc mass media ca o temă fundamentală pentru artă, și folosesc forme, tropi, materiale- cum ar fi monitoare video, artă ready made sau descrieri ale unor obiecte mediatice- ca puncte focale ale operelor lor Atitudinea critică a postmodernismului este împletită cu aprecierea unor opere precedente Astfel operele mișcării dadaiste primesc o recunoaștere ca și ale autorului de colaje, Robert Rauschenberg, a cărui operă a fost inițial considerată lipsită de importanță în anii 50, dar care a devenit unul dintre precursorii mișcării prin anii 80 Postmodernismul a ridicat în rang cinematograful și discuțiile despre acesta, plasându-l în rândul celorlalte arte frumoase Și aceasta din dublul motiv al ștergerii graniței dintre artele joase și cele înalte, și a recunoașterii faptului că cinema-ul poate crea simulacre pe care mai târziu le-au preluat și celelalte arte Arhitectură După cum se întâmplă adesea și în cazul altor mișcări artistice, cele mai vizibile idei și trăsături ale postmodernismului se observă în arhitectură Spațiile funcționale și formalizate ale mișcării moderniste sunt înlocuite de diverse abordări estetice; stilurile se ciocnesc și se întrepătrund, formele sunt adoptate pentru ele însele, și apar noi modalități de vizualizare a stilurilor familiare și a spațiului arhi-suficient Exemplele așa numite "clasice" de arhitectură modernă pot fi considerate clădirile Empire State Building sau Chrysler Building, realizate în stilul Art Deco, în cazul spațiilor comerciale, ori arhitectura lui Frank Lloyd Wright, asociată de cele mai multe ori cu arhitectura organică, sau structurile realizate de mișcarea artistică Bauhaus în materie de spații private sau comunale în contrast, un exemplu de arhitectură postmodernă este sediul companiei AT&T (astăzi Sony) din New York, care, ca și orice zgârie-nori, este construit pe o structură metalică, având foarte multe ferestre, dar care, spre deosebire de construcțiile de birouri moderniste, împrumută și elemente din diverse stiluri clasice (coloane, fronton, etc ) Un prim exemplu de artă postmodernă exprimată cu ajutorul arhitecturii se întinde de-a lungul porțiuni celebre pentru jocurile de noroc din Las Vegas, Nevada, așa numita Las Vegas Strip Clădirile de-a lungul acestui bulevard reflectă numeroase perioade ale artei sau referințe culturale într-un colaj interesant, generat deopotrivă de timpul construcției, clădirile înconjurătoare și interesele comerciale (momentane sau cu bătaie lungă) ale proprietarilor Arhitectura postmodernă a fost descrisă ca fiind "neo-eclectică", astfel încât referința și ornamentul s-au întors pe fațade, înlocuind stilurile fără ornamente și agresive ale modernismului, cum este spre exemplu într-o clădire din Boston, Massachusetts Acest eclectism este combinat cu utilizarea unghiurilor non-ortogonale și a suprafețelor de forme cele mai variate și ciudate; aici putându-se menționa ca printre cele mai faimoase, Stuttgart State Gallery și Guggenheim Museum Bilbao Arhitecții moderniști consideră clădirile postmoderne drept vulgare și clare forme de kitsch Arhitecții postmoderni privesc spațiile moderniste proiectate de aceștia ca fiind lipsite de suflet și de delicatețe Diferențele estetice de bază privesc nivelul tehnicității arhitecturii, cu accentul pus pe dorința modernismului de a reduce deopotrivă cantitatea de material și costurile unei structuri, respectiv de a-i standardiza construcția Postmodernismul nu are asemenea imperative și caută exuberanța în orice, în tehnicile de construcție, în modificarea unghiurilor tuturor suprafețelor, în folosirea diferitelor tipuri de ornamente, semănând la nivelul elaborării și al rafinamentului execuției, mai mult decât cu orice, cu arhitectura Art Deco Lista arhitecților postmoderni îi include pe foarte cunoscuții Philip Johnson, John Burgee, Robert Venturi, Ricardo Boffil, James Stirling, Santiago Calatrava și Frank Gehry 21 CONTEMPORAN Probabil arhitectul cu cea mai mare influenta asupra secolului trecut, Le Corbusier, definea arhitectura ca fiind "jocul savant al formelor construite in lumina solară" Tot el a folosit pentru prima data termenul de "mașina de locuit" Aceste doua afirmații, devenite sloganuri in lumea arhitectilor, sintetizează cele doua idei importante care domina arhitectura noastra: reprezentare (prin forma) si funcționare Calitatea poetica a unei construcții a devenit doar un subsidiar in arhitectura secolului nostru Deschizind o revista de arhitectura, neinitiatul afla o mulțime de detalii stilistice, in definitiv neinteresante, dar nu afla esențialul, anume cum sa interpreteze in sens mai larg o clădire, un spațiu urban Pe de alta parte, citind broșuri ca "NO - schbn erhalten " aflam opusul - o interpretare primitiva, simplista, a satului sau casei Cum ar trebui sa interpretam ceea ce vedem zi de zi? Ce ar trebui sa observam in nebunia de forme care ne inconjoara? Arhitectura este o meserie (Handwerk) si o arta care, paradoxal, cu toate ca este nelipsita in mediul urban, are un succes de public scăzut si preocupa mult mai putini oameni decit, sa zicem, muzica Asta si pentru ca este mult mai mijlocita: daca muzica este perceputa simultan cu producerea ei, arh ne parvine prin construcție si, cu excepția definiției cum ca si ce nu e arta e tot arta, se poate ca arh nici sa nu existe intr-o sau printr-o construcție (ceea ce nu se poate spune despre muzica, care, nefiind purtata de o construcție materiala, are o existenta binara: e sau nu e atunci cind e sau nu produsa) In ciuda acestor fapte, arhitectura este o componenta esențiala a culturii, insa o componenta tăcută, care asteapta uneori secole pentru a fi descifrată Ea este după unii "cea mai exacta expresie a istoriei unei culturi" (G M Cantacuzino) Este o placa turnanta intre cultura si societate, intre efect si cauza Nu se poate spune exact daca ea este in intregime un rezultat al spiritului timpului sau daca ea este insasi o sursa din care se nasc noi comportamente sociale si valori culturale (si nu e vorba doar de arhitectura, ci de simpla activitate de construcție, atit de importanta pentru om) Este la fel ca întrebarea pusa des de marxiștii din est - daca personalitățile sau masele fac istoria - al cărei răspuns era totdeauna unilateral si ironic pe măsură dictaturii in cadrul careia era pronunțat: ca poporul singur si-a făurit istoria ! Dar arhitecții nu sint "poporul" Ei formează, involuntar, o elita a societății, nu pentru ca s-ar bucura de favoruri speciale, ci pentru ca ei au o putere remarcabila: aceea de a putea stabili modul cum arata viata noastra de zi cu zi Trăim preponderent in aglomerări urbane si natura este pentru noi un decor indepartat si nici decum un mediu vital (Zapada este unul din putinele elemente care, in oraș, nu depind de arhitect si care acopera cu puritatea ei mizeria noastra urbana si umana) Natura este privita fie cu nepăsare fie cu sentiente sfinte, ecologice Intr-un singur mod nu mai este ea privita: in mod firesc Ceea ce definește pentru omul citadin orașul se numește CASA si STRADA COPAC si DEAL sint elemente subordonate Arhitectura este poate cea mai inalta tentatie de a crea o lume proprie omului, de a ne asemana cu Creatorul, continuindu-i creația Poezia construitului ca alternativa la poezia naturii Corbusier si afirmația lui "casa este o mașina de locuit" au conștientizat ceea ce in societate se petrecuse demult Uneori e insa nevoie de o personalitate care sa sintetizeze intr-un slogan, intr-o imagine simbolica, o realitate deja existenta Daca sloganul suna bine, el convinge si se substituie demonstrației valabilitatii ideii Asa s-a intimplat si in cazul lui machine r habiter Ideea suna bine, imaginea era noua si sugestiva O mașina promitea curățenie si eficienta, o coincidenta totala intre scop si forma Un viitor de aur parea asigurat Acest principiu a făcut desigur posibil uriașul salt al științelor, dar si apariția a ceea ce azi e indispensabil - tehnologia Principiul ei de baza este funcțiunea, si funcțiunea a devenit si baza arhitecturii Acest principiu e atit de clar, de seducător si de frumos prin simplitatea sa incit astazi e greu sa ne mai imaginam arhitectura fara el, sau ca el ar putea sa conțină in sine o contradicție Asa-numitul functionalism a mutat in arhitectura centrul de interes de la forma si ornament către modul de utilizare si către necesitățile impuse de scopul construcției -școala, locuința, teatru, etc - deci către modul in care clădirea funcționează Pentru omul primitiv, un obiect exista in sine, fiind investit tot timpul cu noi funcțiuni, dar puțind sa fie acceptat si "fara rost" (poetica unei astfel de viziuni asupra lumii materiale este minunata) Pentru noi insa, un obiect exista doar prin funcția sa, care tinde sa se afle cu el in raport bijectiv: un rost si numai unul pentru fiecare obiect Designul industrial se ocupa de citeva decenii incoace cu suprapunerea perfecta a obiectului si funcției sale Arhitectura se ocupa si ea de același lucru, inlocuind insa "obiect" cu "spațiu" Creșterea continua impinge oamenii la noi feluri de creativitate Produse noi trebuiesc inventate in continuu, si faza in care produsul trebuia sa satisfaca o necesitate a fost depășită, astfel ca astazi avem de-a face cu necesitați care trebuie sa satisfaca produse, cu produse a căror existenta este justificata prin inventarea unei necesitați noi, in cele mai multe cazuri cam la fel de imaginara ca si numerele complexe Problema arhitecturii ca produs finit, care impune indirect anumite daturi utilizatorilor este in fapt o problema a societății Arhitectii au incercat diverse soluții pentru aceasta criza a instrainarii prin producție de masa si prin principii generalizatoare Una este arhitectura participativa Arhitectul proiectează impreuna cu utilizatorul, incercind sa-l coopteze in procesul creator Apar aici doua probleme: 1 Omul actual nu știe adesea ce vrea (casele construite conform dorințelor utilizatorilor ii decepționează adesea pe aceștia, căci imaginea lor despre casa ideala este adesea de vis si nu se bazeaza pe un echilibru dintre ideal si experiența) 2 Comanditarul este fortat de sistemul de consum sa se orienteze către ce e mai ieftin, dar ieftina nu este decit producția de masa, un arhitect care sa medieze intre costuri, utilitate si dorința individuala este costisitor, si ne intoarcem astfel de unde am plecat, adica la casa impersonala, de masa Astfel, conspirația mașinii funcționează perfect: mașina de locuit, mașina de satisfăcut vise pe banda rulanta, casa, ne insoteste zi de zi si ne influențează modul de a gindi si acționa Ea ne ajuta indirect sa vedem tot mai mult o utilitate in fiecare obiect (si sa dorim un obiect pentru fiecare utilitate) si sa vedem tot mai puțin lumea in mod liber, fara ochelari functionalisti, cu lucrurile si spatiile ei asa cum sint, deci poetic Arhitecții au servit insa in mod direct sistemul unei societăți atunci cind au creat clădiri reprezentative, ocupindu-se de "jocul savant a formelor" Istoria clasica a arhitecturii, de la piramidele egiptene si pina la zgirie-norii americani este o istorie a puterii Ca reprezentare durabila si fastoasa a culturii unei epoci, arhitectura a fost cel mai tentant mijloc de afirmare a puterii Dar orice forma a puterii, chiar si cea democrata, incearca sa gaseasca formule de a se auto-reprezenta Un fel de narcisism, unde oglinda este arhitectura Putem spune pe buna dreptate ca arhitectura contemporana are calitati democratice prin insasi principiile care ii stau la baza Sticla, nichelul, atmosfera clara, lumina, curățenia, amintesc de arhitectura contemporana Transparenta puterii este un deziderat nobil Glasnost (transparenta) a fost dealtfel si semnul pentru schimbările esențiale din lumea comunista Dar si democrațiile Europei unite au recunoscut posibilitatea afirmării prin arhitectura a unei "imagini" noi: transparenta clădirii, posibilitatea de a privi inauntrul ei, lumina, simbolizează chiar puterea si structura ei deschisa Metalul si sticla, semnificând suplețe, claritate a structurii, transparenta, sint folosite adesea ca semn si nu pentru ca ar fi strict necesare Puterea a găsit simboluri proprii epocii tehnologice Arhitectura a devenit spațiu de viata Ea este justificarea prin estetizare a cuceririi lumii, căci o construcție frumoasa nu mai este un simplu element prin care omul face sa dispara o bucățică din mediul natural, ci o componenta a culturii, si asta e deja altceva ! Daca arhitectura viitorului va fi populista si "iluziva" (tăuschend) sau modesta si clara, depinde mai mult de interesul societății de a ii descifra mesajul si intelesul la timp, decit de arhitecții insisi 22 VERNACULAR Denumirea vine din limba latina, “vernacullus" insemnand indigen, domestic Arhitectura vernaculara definește arhitectura rurala si urbana fara arhitect, neproiectata, creație a celui care urmeaza sa o utilizeze, realizata, eventual, cu mana de lucru cu o anumita experiența Arhitectura vernaculara este expresia culturii unei comunități, este creația timpului, conținând memoria locului Este o arhitectura libera, bogata, servind utilizatorului, fata de anonimatul produselor industriale de masa Ea creaza normalitate si intelegere, refuzând facilitatea originalității cu orice preț Conservarea creațiilor vernaculare constituie, fara indoiala, o provocare pentru comunități, autoritati locale si specialiști Este arhitectura care poate asigura registrul de elemente specifice care ar trebui sa preocupe factorii implicați in proiectarea si autorizarea construcțiilor Termenul “vernacular” a început să fie folosit la sfârșitul secolului XX ca răspuns la tendințele epocii de a lua în considerare globalitatea societăților umane și a planetei în lingvistică, “vernacular” desemnează limba vorbită într-o comunitate în botanică, vernaculara este denumirea comună a plantelor, ce însoțește denumirea latină în arhitectură, “vernacular” este termenul folosit pentru a desemna construcțiile populare, realizate de persoane a căror activitate principală nu este neaparat în domeniul construcțiilor Se bazează pe o cunoaștere empirică a materialelor, câștigată în timp, prin încercări (și eșecuri) repetate Cunoștințe care sunt transmise din gerenație în generație, pe cale orală De ce “arhitectura vernaculară” nu este denumită mai simplu “arhitectura tradițională” ? Pentru că “arhitectura tradițională” desemnează construcțiile ridicate de meșteri, de oameni specializați în construcții, și care nu vor fi utilizatorii acestora Meșterii și-au preluat cunoștințele pe cale orală, din strămoși, și materializarea cunoștințelor lor conduc la o arhitectură specifică zonei din care fac parte Arhitectura tradițională cuprinde și clădirile cu caracter public (ex: biserici) “Arhitectura vernaculară” poate deveni “arhitectura tradițională” prin persistența formelor și conceptelor sale Dar “Arhitectura populară” ? “Arhitectura populară” este “arhitectura tradițională” dar aplicată doar în mediul rural Și “Arhitectura rurală” ? “Arhitectura rurală” desemnează arhitectura în mediul rural - atât cea populară cât și tendințele de-a lungul timpului Nu are valorile “arhitecturii tradiționale" sau ale “arhitecturii populare” Aplicând toate aceste noțiuni în cazul arhitecturii tradiționale, înțelegem că aceasta s-a născut ca arhitectură vernaculară Cei care ridicau casa erau și cei care o foloseau; tehnicile au fost transmise din generație în generație, pe cale orală, până ce au ajuns la desăvârșirea care încă o mai vedem la sate Arhitectura vernaculara se caracterizează in primul rând prin ingeniozitate, prin diversitatea soluțiilor găsite pentru diferite probleme, prin eleganta liniilor si echilibrul volumelor Caracteristicile geografice se regăsesc si in arhitectura caselor la munte casele au acoperișuri înalte, cu pante înclinate; la câmpie, in schimb, acoperișul imita pantele domoale ale reliefului Materiale de constructive Materialele de construcție diferă de la o regiune la alta: se folosește lemnul de brad, stejar, fag, (pădurile imense care acopereau in trecut suprafața României constituind principala sursa de materie prima pentru arhitectura taraneasca), dar si piatra, pamantul bătut sau amestecat cu paie si pleava si folosit sub forma de bulgari sau chirpici, cărămizile, piatra etc Amenajările interioare sunt clasice si confortabile Sunt calme, ordonate si previzibile Nu e nimic ieșit din comun sau haotic intr-o camera tradiționala Mobila si accesoriile sunt aranjate pe perechi si in centrul camerei Toate sunt la locul lor si au același stil Toate dau impresia ca se potrivesc unele cu celelalte Este funcționala si are un aspect liniștitor Pot exista de asemenea si mici sculpturi In general mobila este inchisa la culoare, dar pot fi si culori mai deschise atata timp cat liniile fiecărei piese de mobilier sunt clasice Stilul tradițional inspira căldură și bucurie Materialele textile întîlnite în locuință (covoare, perdele, draperii sau tapițeria canapelelor) trebuie să aibe teme clare și simple: flori mari, linii drepte, culori calde și neutre Perdelele și draperiile stilului tradițional trebuie să fie bogate: perdele încărcate de flori și draperii groase, cu ciucuri Dacă într-o locuință în stil modern întîlnim covorașe decorative, mici, într-o locuință tradițională covorul trebuie să fie mare, pufos și cu model floral Culorile intr-o camera tradiționala au tonuri medii, dar pot fi folosite si culori foarte inchise sau foarte deschise Cele mai indicate sînt nuanțele de bej mat, care să intre în contrast cu pardoseala și mobilierul din încăpere Modelele florale multicolore sunt de baza la o schema de culori pentru stilul tradițional care folosește o culoare foarte deschisa pentru pereți si culori foarte inchise pentru mobila si podea Ca si in amenajările formale, jurul ei si un dulap din același set cu masa si cu scaunele centrat in mijlocul unui perete Accesoriile sunt perechi de lămpi, urne, plante, oglinzi, tablouri, vesela, vaze si colecții de cârti Perechile de obiecte sunt așezate de obicei simetric Corpurile de iluminat denota de asemenea un stil clasic Materialele intr-o amenajare tradiționala nu sunt nici prea strălucitoare nici cu foarte multe texturi Modele florale, culori uni, tesaturi intr-o culoare, in dungi, forme geometrice, toate se potrivesc Printre elementele de design distinctive se numără antichitatile si piesele clasice de mobilier, extrem de vechi, cu tapițerii elegante, tesaturi fine, din brocart sau matase 23 VERNACULAR ROMANESC Privitor la ARHITECTURA VERNACULARĂ citez din cartea d-lui Kazmer Kovacs, “Timpul monumentului istoric” “ cu toate că arhitectura populară reprezintă pentru noi singurul model istoric încă viu și relativ apropiat în timp, ea nu poate fi nici construită deliberat pentru că instantaneu devine cultă, nici conservată consecvent pentru că în lipsa funcțiunii sale tradiționale încremenește, schimbându-se pe loc în curiozitate culturală ” A 14-a ediție a Conferinței Internationale Științifice de Teoria si Practica Reabilitării Patrimoniului Construit, desfasurata anul acesta, in partea a doua a lunii mai, la Rimetea, jud Alba, a avut ca tematica "Arhitectura vernaculara in regiuni multiculturale” S-a remarcat ca patrimonial vernacular se afla in pericol, acum mai mult ca oricând, dar nu datorita slăbiciunilor sale, ci datorita unor procese dincolo de posibilitățile sale de a controla sau rezista Participantii au convenit asupra “Declarației de la Rimetea” din care citam "Pericolele care rezulta din transformările socio-economice globale sunt tot mai violente si larg răspândite Consideram ca este util ca toate comunitățile sa-si intocmeasca inventare ale bunurilor si patrimoniului vernacular, sa incurajeze si sa dezvolte capacitatile locale in menținerea tradiției locale in construcții, agricultura, eco-turism si meșteșugărit ” Casele celor mutati de la oraș la tara ca si a celor reveniți de la munca din străinătate, de exemplu, nu mai au nimic comun cu cele ale localnicilor Este normal ca noile imobile sau cele restaurate sa corespunda din punct de vedere a confortului cerințelor epocii noastre, ceea ce ingrijoreaza insa este pierderea peisajului arhitectural unitar, atractiv atat pentru localnici cat si pentru turiști Asistam, in prezent, la negarea tradiției cu consecințe negative, pe termen lung, asupra specificului local Un spațiu multicultural cum este cel rural din Banat si Transilvania, compus din localitati sau componente cu specific romanesc, săsesc, maghiar etc constituie o reala resursa, in prezent nevalorificata si agresata Este arhitectura tradițională, vernaculara, incompatibilă cu arhitectura modernă ? Acesta este motivul pentru care locuitorii satelor maramureșene întorc spatele vechilor case din lemn? 1 Arhitectura maramureșeană este o arhitectură născută în sărăcie Locuințele au o tindă, 2 camere din care doar una era folosită în viața de zi cu zi, și o prispă - atât era destul pentru ca nevoile locatarilor să fie satisfăcute Cum vom adapta această modestie la pretențiile zilei de azi, la dorința de a trăi confortabil, ba chiar mai mult decât atât, la dorința de a afișa această bunăstare? 2 Arhitectura maramureșeană este o arhitectură născută în mijlocul naturii Casa maramureșeană trăiește înconjurată de verdeață Ea are un “statut” cu care este strâns relaționată: anexele gospodărești, ograda, grădina, poarta Cum vom transpune această a doua caracteristică în haremurile actuale de utilizare eficientă a teritoriului? în ziua de azi arhitectura nu mai poate fi nici vernaculară și nici tradițională pentru că sistemul legislativ nu mai permite ridicarea oricărei construcții - și implicit a locuințelor - fără ca această construcție să aibă la bază un proiect și fără ca acest proiect să fie autorizat Este de fapt problema vieții la țară în general - intrata în ilegalitate în ultimii ani Situația este complexă, în procesul construirii unei locuințe nu mai avem un singur pion - omul simplu care iși construia singur casa (vezi arhitectura vernaculară), ci mai mulți: meșterii populari - care în ziua de azi sunt tot mai puțini beneficiarul casei - cel care o va locui și care dorește fie o casă “ca la oraș” te o casă cum a văzut în străinătate arhitectul - care este derutat atunci când trebuie să lucreze în mediul rural: supus presiunii beneficiarului (care aduce un model de casă găsit în revistele cumpărate în chioșcurile de ziare) și fără suportul unui document urbanistic susținut de autoritățile locale, arhitectul devine o marionetă ce întocmește “niște hârtii” autoritățile locale prea permisive, și pentru care documentele urbanistice existente sunt ca o pastă modelatoare care poate fi oricând modificată, și nu au fermitatea unei “litere de lege” Așadar, pentru a împaca atât nevoile unei locuințe contemporane cu importanța integrării acesteia în peisajul construit, sau mai mult - in peisajul cultural căruia îi aparține, este foarte important ca un curent neo-vernacular să se nască Inițiative au început să apară în multe colțuri ale țării; pare un val care va câștiga teren - totul e să nu devină eficient prea târziu, când peisajul construit va fi complet distrus Decorații si motive decorative Locuința era un adapost in fata intemperiilor, a străinilor, dar trebuia sa ofere protecție si fata de ființele nevăzute care populau credințele țăranilor De aceea, streșinile, ferestrele, ușile, vatra si grinzile tavanului erau împodobite cu un decor cu caracter protector, superstițios Decorația cea mai bogata se intalneste la prispa si foișor, care erau ideale pentru sculptura Motivele predominante sunt cele geometrice, insa apar si elemente florale, zoomorfe si chiar stilizări antropomorfe, numeroase simboluri legate de credințele trecutului Camera de locuit si camera curata conțin un mobilier adaptat funcției lor Interiorul se caracterizează prin patru puncte de greutate, repartizate simetric unul fata de celalalt: coltul cu sistemul de încălzit sau preparat hrana; coltul cu patul; coltul cu lavițele (așezate in unghi) si fata de masa; coltul cu dulapul de vase Centrul încăperii ramane liber Tot acest aranjament este dovada unei atente economii de spațiu, piesele de mobilier fiind de multe ori încastrate in pereți sau fixate in pamant, formând un schelet fixat pe doua sau trei dintre laturile incaperii 